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In jüngster Zeit wird immer unübersehbarer, dass die räumliche und architek-
to nische Gestaltung urbaner Lebenswelten in erheblichem Maße von parti-
kularen, kapitalistischen Interessen bestimmt wird. Demzufolge besteht  
ein dringendes Bedürfnis, die Rolle des öffentlichen Raums – seine Potenziale 
und Grenzen für die sich stetig wandelnden Gesellschaftsmodelle – neu  
zu bewerten. Inmitten der allerorts ausufernden baulichen Neugestaltung 
weichen öffentliche Räume nicht selten pseudo-öffentlichen Orten, die  
nach unterschiedlichen Auffassungen von Exklusivität verwaltet und konzi-
piert werden und somit zu immer reglementierteren, privatisierteren Arealen 
führen. Selbst an frei zugänglichen Verkehrswegen, die einen be  trächt- 
lichen Teil des von uns tagtäglich durchquerten, öffentlichen Raumes aus-
machen, bedeutet das Verschmelzen der physischen Stadtlandschaft  
mit medialen Infrastrukturen oftmals, dass die Gestaltung dieser Räume dem 
Prinzip der „Aufmerksamkeitsökonomie“ gehorcht und diese Örtlichkeiten  
als solche zu Konsumprodukten werden.

In diesem Sinn ist der öffentliche Raum nicht wirklich 
zugänglich; stattdessen wird er von offensichtlichen 
wie subtilen Bedingungen überlagert, die be  stim-
men, wer diese Räume wahrnehmen, teilen und be  - 
gehen kann – und auf welche Weise dies geschieht. 
Trotzdem bleibt auch vor diesem Hintergrund 
unbestreitbar, dass die Sphäre des Öffentlichen seit 
jeher ein Schauplatz sozialer und politischer Aus-
handlungsprozesse war. Obwohl öffentliche 
Räume durch unzählige private und kommerzielle 
Interessen beschränkt werden, bleiben sie para-
doxerweise auch weiterhin unabdingbar, um Kultur 
und Kollektivität öffentlich zum Ausdruck zu bringen: 
Nicht selten sind es ebendiese Schauplätze, an 
denen sich die bürgerliche Handlungsmacht in aller 
Öffentlichkeit behauptet und durchgesetzt wird.

OUT OF SPACE: DUSSELDORF VARIATION verweist im Titel auf Sixth (Dusseldorf Variation), eine drei-
teilige Videoinstallation von Tony Oursler, die der Künstler 2007 für das Gebäude der JULIA STOSCHEK 
COLLECTION konzipierte. Die aktuelle Ausstellung, die im selben Geist entstand, verfolgt das Ziel,  
die Grenzen zu hinterfragen, die Räumen und Architektur herkömmlich eingeschrieben sind. Der Unter-
suchung dieser Thematik dient dabei ein dezentrales Ausstellungsformat, das sich – losgelöst von  
dem gewohnten Präsentationsrahmen – dem Dialog zwischen Werk und Ort widmet. Als fünftägige 
Kunstintervention im öffentlichen und semi-öffentlichen Raum konzipiert, präsentiert die Ausstellung 
neben zahlreichen Videoarbeiten aus der Sammlung auch eine Reihe von Leihgaben und neue Auf-
tragswerke zeitgenössischer Künstler*innen. Diese Düsseldorfer Variation, die sich an verschiedenen 
Orten, mitunter architektonischen Wahrzeichen der Stadt, wie auch in der JSC Düsseldorf selbst 
 entdecken lässt, fordert die Besucher*innen auf, sich auf das relative Ausmaß an Öffentlichkeit ein-
zustimmen, das an den einzelnen Standorten wahrzunehmen ist – wie werden die Räume organisiert, 
welche Art Nutzer*innen fühlen sich dort wohl und welche Logik liegt ihrer Gestaltung zugrunde?

Das Anliegen der Präsentation ist die kompromisslose Analyse der Bezie-
hungen zwischen unserer Politik und den Räumen, in denen wir verweilen  
und die wir durchqueren. Die ausgestellten Werke stellen die Frage, welche 
Auswirkungen das jeweilige architektonische Umfeld auf unser emotionales 
Erleben hat. Sie richten den Blick dabei auf geteilte Erfahrungen von sozialer 
Isolation, Entfremdung, kultureller Auseinandersetzung und politischer 
Um wälzung, die viele Gemeinschaften auf globaler Ebene durchleben,  
und heben die Bedeutung von Gemeinschaftlichkeit als Methode zur Über-
windung tiefgreifender gesellschaftlicher Veränderungen hervor.

Einige der gezeigten Werke reflektieren verschie-
denartige Positionen, zentral sind dabei feministische 
und migrantische Perspektiven oder Sichtweisen  
der Black Communities; sie machen sich für die Art 
von Gemeinschaften stark, denen der Zugang zu 
öffentlichen Räumen – und damit die Teilhabe am EINFÜHRUNG
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urbanen Leben – oftmals beschränkt wird oder 
verwehrt bleibt. Kandis Williams’ Eurydice (2018) 
fokussiert den ständigen Kreislauf von Fetischi-
sierung und Auslöschung, in den Schwarze Körper 
häufig verstrickt sind, und stellt die Frage nach  
den Bedingungen von Sichtbarkeit in der Welt sowie 
den Potenzialen der Selbstermächtigung durch 
Körper und Performance in urbaner Umgebung,  
die das Video wirkungsvoll vollführt. Anderenorts 
konfrontiert uns Ana Mendietas Werk Anima, 
Silueta de Cohetes (Firework Piece) (1973), präsen-
tiert in den Räumlichkeiten eines ehemaligen 
 Bunkers, mit dem monumentalen Umriss einer 
weiblichen Figur, die uns Überlegungen zur Fragilität  
des Menschseins anstellen lässt, jedoch auch auf  
die Möglichkeit der Erneuerung hinweist. Das Video 
Gentlemen (2003) von Oliver Payne & Nick Relph 
bringt uns das Londoner Großstadtleben zu nächt-
licher Stunde mittels eklektischer Bilder nahe  
und greift dabei den Dialog über alternative Wahr-
nehmungen des Alltäglichen, des vorfabrizierten 
Lebens mithilfe der Technik des Dérive auf –  
der Begriff bezeichnet die psycho-geografische 
Methode, Formen des Handelns und der Interak- 
tion zwischen unterschiedlichen Akteuren aus 
Gesellschaft und Wirtschaftsleben zu identifizieren,  
die das Alltagsleben in modernen und post-
modernen Gesellschaften definieren.

Die Ausstellung nutzt darüber hinaus die in Düsseldorf vorhandene mediale Infrastruktur wie etwa 
Reklametafeln, LED-Projektionsflächen und andere Übertragungssysteme, um kurze Video- und Audio-
arbeiten zu präsentieren. Mit eigens für OUT OF SPACE: DUSSELDORF VARIATION konzipierten 
 Plakaten thirst never stops (2022) und my jaw can probably bite through steel at this point (2022) inter-
ventiert die Künstlerin Nora Turato an hochfrequentierten Standorten der Innenstadt, indem sie sich  
die Sprache und visuellen Strategien der kommerziellen Vermarktung aneignet und so die Omnipräsenz 
von Werbeflächen untergräbt. Sie erweitert dabei die Art der Erfahrungen, denen wir auf unseren 
tagtäglichen Wegen, Übergängen und Streifzügen durch die Stadt ausgesetzt sind. 

Indem sie die künstlerischen Arbeiten in die Stadtlandschaft einbindet, lädt 
die Ausstellung zu Momenten der Kontemplation und des Innehaltens ein,  
um die visuelle Stimulation und den Überfluss an Informationen zu reflektie-
ren. Besucher*innen und Passant*innen wird eine Vielzahl neuer Perspektiven 
geboten, sich mit der physischen Stadttopologie auseinanderzusetzen. 
 Während wir auf unserem Streifzug zur Erkundung der unterschiedlichen 
Schauplätze dieser über den Stadtraum zerstreuten, dezentralen Ausstellung 
unterwegs sind, macht uns OUT OF SPACE: DUSSELDORF VARIATION der 
Tatsache bewusst, dass urbane Strukturen in permanentem Wandel begriffen 
sind und kontinuierlich infrage gestellt werden – es handelt sich um Orte,  
die in dynamische, komplexe Beziehungsgeflechte verstrickt sind, solche,  
an denen es um Macht, Zugang und Sichtbarkeit geht.
Junni Chen und Sophia Scherer
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In recent years, capitalist interests seem to have 
steadily underpinned the spatial and architectural 
design of cityscapes. There is an urgent need to 
reevaluate the role of public space—its potentials 
and limitations for the ever-changing models  
of society. Amid rampant redevelopment, public 
spaces often give way to pseudopublic spaces that 
are managed in accordance with varying notions  
of exclusivity, resulting in more enclosed and privat-
ized land. Even in freely accessible thoroughfares—
which comprise a sizable proportion of public 
space that we pass through daily—the blending  
of physical landscapes with media infrastructures 
often means that such spaces are occupied and 
commoditized by the “attention economy.”

Public space, in that sense, is not truly accessible; rather, it is often overlaid 
with both overt and subtle conditions of who can perceive, share, and navigate 
these spaces—and how we do so. Yet, even against this backdrop, the public 
sphere has always been a site of social and political contestation and nego-
tiation. Despite being enclosed by numerous private and commercial interests, 
public spaces have paradoxically continued to serve the expression of culture 
and collectivity, and they are where assertions of civic agency often take shape.

OUT OF SPACE: DUSSELDORF VARIATION draws its title from Sixth (Dusseldorf Variation), a three- 
part video installation created by artist Tony Oursler for the JULIA STOSCHEK COLLECTION building  
in 2007. Adopting the same spirit of challenging the conventional boundaries inscribed into space  
and architecture, this exhibition uses a decentralized format to address the issues raised above.  
By leaving the usual presentation framework, it is dedicated to the dialogue between the work and its 
respective location. Conceived as a five-day public and semipublic art intervention, the exhibition 
presents over twenty video works from the collection as well as loans and new commissions by contem-
porary artists. Unfolding at numerous locations, architectural landmarks across Düsseldorf, and at  
the collection’s building itself, this variation of sites invites visitors to attune themselves to the relative 
degrees of “publicness” that govern different types of spaces—how is each space being managed,  
who can feel comfortable using it, and what logics undergrid the design of these spaces? 

This exhibition strives for a poignant reflection  
on the relationship between politics and the spaces 
that we inhabit and pass through. The artworks  
on view reflect on how our built environments 
texture our affective experiences, centering on the 
shared experiences of social isolation, alienation, 
cultural reckoning, and political upheaval that 
many communities have gone through on a global 
scale and highlighting the significance of commu-
nality as a method for overcoming profound, 
 societal changes. Other included works present a 
range of viewpoints, including Black, feminist, and 
immigrant perspectives advocating for the com-
munities that are often made invisible in the public 
realm—and by extension, in the urban terrain. 
Kandis Williams’s Eurydice (2018) focuses on the 
continuous cycle of fetishization and erasure  
that Black bodies are often entrenched in, ques-
tioning the terms under which a person presents  
to the world as well as the possibilities of self- 
empowerment through body and performance in 
the urban scape—which are effectively accomplished 
in the video. Elsewhere, Ana Mendieta’s work 
Anima, Sileuta de Cohetes (Firework Piece) (1973), 
presented in the architecture of a bunker, depicts 
the monumental outline of a female figure that 
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evokes the notion of human fragility, but also ges-
tures toward the possibility of renewal. In addition, 
Oliver Payne & Nick Relph’s video Gentlemen 
(2003) utilizes an eclectic imagery to explore the 
nocturnal terrain of London and picks up on a dia  - 
logue about alternative perceptions of the everyday 
and prefabricated life through dérive, a term  
given to the pyschogeographical method to identify 
modes of action and interaction between social  
and economic elements that shape everyday life  
in modern and postmodern societies.

The exhibition utilizes existing media infrastructure of Düsseldorf such  
as billboards, LED-screens, and other broadcasting systems to present short 
video and sound works. The commissioned posters thirst never stops (2022) 
and my jaw can probably bite through steel at this point (2022) by artist  
Nora Turato are placed on highly frequented locations, demonstrating  
an appropriation of the language of commercial marketing and subverting  
the ubiquity of advertising to expand the kinds of experiences generated 
from everyday commutes, transitions, and movements through the city.  
By integrating these works into the cityscape, the exhibition encourages 
moments of contemplation and pause, reconsidering the visual stimulation 
and overflow of information that urban life is riddled with. It offers visitors 
and passers-by a multiplicity of new perspectives by engaging with the city’s 
physical urban topology. As we move through the different locations of this 
dispersed, decentralized exhibition, OUT OF SPACE: DUSSELDORF VARIATION 
underscores the fact that our urban cities are ever changing and constantly 
contested, overlaid with a dynamic and complex network of relations 
between power, access, and visibility.
Junni Chen and Sophia Scherer
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 Orian Barki & Meriem Bennani,  Orian Barki & Meriem Bennani, 2 Lizards2 Lizards, 2020 , 2020 
In acht Episoden erzählen zwei animierte Echsen, die in der Metropole New York leben, von ihren Alltagserfahrungen, Ängsten 
und Freuden, die das Leben jedes Einzelnen während der Coronakrise bewegt haben. Was sind die kollektiven Erfahrungen 
wert, die für einen kurzen Moment vermeintlich gleiche soziale Bedingungen für alle geschaffen haben? Welche moralischen 
Ansprüche stellen wir an uns selbst und andere? Orian Barki & Meriem Bennani untersuchen in ihrem kollaborativen Werk  
die Faktoren der Gemeinschaftlichkeit und die Benachteiligung bestimmter Personengruppen, ihrer Herkunft und Situiertheit, 
besonders in Zeiten politischer Umwälzung. Die scheinbar profanen Konversationen der beiden Echsen und ihrer Freund*in-
nen über die Konsequenzen sozialer Isolation, die die COVID-Krise verursachte, spiegeln das prekäre Ausmaß dieses globalen 
Phänomens wider. In ihrer künstlerischen Praxis lässt Bennani häufig animierte Elemente oder Figuren einfließen, um Reali-
täten zu verdeutlichen und sie humoristisch zu überhöhen. Die Animationsserie 2 Lizards, die 2020 zunächst in den sozialen 
Medien veröffentlicht wurde, legt die erschwerten Produktions- und Präsentationsbedingungen dieser Zeit für das kreative 
Arbeiten dar, aus der das mehrheitlich digitale Werk resultiert. [SoS]
 

In eight episodes, two animated lizards who live in New York 
tell of the everyday experiences, fears, and joys that affected 
everyone’s life during the COVID-19 crisis. What value do  
such collective experiences possess, which for a brief moment 
purportedly created the same social conditions for everyone? 
What moral demands do we make of ourselves and others?  
In their collaborative work, Orian Barki & Meriem Bennani 
examine aspects such as community and discrimination against 
certain groups of people, their origins, and the specifics of 
their circumstances, especially in times of political upheaval. 
By employing vernacular conversations between the two 
lizards and their friends about the consequences of social 
isolation caused by the COVID-19 crisis reflect the precarious 
scale of this global phenomenon. In her artistic practice, 
Bennani often incorporates animated elements or figures to 
clarify and humorously exaggerate certain realities. The 
animated series 2 Lizards, which was initially published on 
social media in 2020, exposes the precarious production  
and presentation conditions for artists working in the period 
in which this predominantly digital work was created. [SoS]

Orian Barki & Meriem Bennani, 
2 Lizards, 2020, Video / video, 22′26″, 
Farbe / color, Ton / sound. Courtesy  
of the artists & C L E A R I N G, New 
York / Brussels. 

ANDO FUTURE
 STUDIOS
Unter dem Titel „Ando Future Studios“ stellt die EuroAtlantic während der Planungsphase des Tadao Ando Campus und Tower 
das weitläufige Grundstück und Bestandsgebäude einer Gruppe von Künstler*innen und Start-ups als Fördermaßnahme  
zur temporären Nutzung zur Verfügung. Die Transformation von einer seit Langem ungenutzten Fläche zu einem Ort inter-
diszi plinärer Begegnungen bietet der Düsseldorfer Kreativ-Gemeinschaft eine Plattform und prägt den Stadteingang im 
Norden bereits vor Baubeginn neu. 

In a project called “Ando Future Studios,” the funding initiative 
EuroAtlantic is making the extensive grounds and existing 
building available to a group of artists and start-ups for 
temporary use during the planning phase of the Tadao Ando 
Campus and Tower. The transformation of an area that has 
long been unused into a space for interdisciplinary encounters 
offers a platform to the Düsseldorf creative community  
while redefining the entry route to the city from the north, 
even before construction has begun.

Mercedesstraße 11 
40470 Düsseldorf

Öffnungszeiten / Opening hours 
Mi. & Do., 17 – 22 Uhr /   
Wed & Thu, 5 – 10 p.m.
Fr. & Sa., 13 – 21 Uhr /   
Fri & Sat, 1 – 9 p.m.
So., 13 – 17 Uhr /   
Sun, 1 – 5 p.m.

Orian Barki  
geb. 1985 in Israel;  
lebt und arbeitet in New York

Meriem Bennani  
geb. 1988 in Rabat;  
lebt und arbeitet in New York

Orian Barki  
b. 1985 in Israel;  
lives and works in New York 

Meriem Bennani  
b. 1988 in Rabat;  
lives and works in New York
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Aaron Young, Aaron Young, High PerformanceHigh Performance, 2000 , 2000 
In High Performance (2000) zeichnet der Motorradrennfahrer mit dem Abrieb der Reifen kreisförmige Spuren seines eigenen 
Wendekreises auf den Boden. Das rasante Hochtreiben des Motors auf engstem Radius lässt die mechanische Kraft spür- 
bar werden, jedoch nicht durch eine entfesselte Beschleunigung des Zweirades; Die dauerhaft eingesetzte Bremskraft erzeugt  
ein Gefühl der Unterdrückung, einer Implosion nahe. Die Maschine nimmt den akustischen und visuellen Raum, der hier als 
Bühne fungiert, vollends ein. Gleichsam hält der Fahrer das Motorrad im Zaum, und seine Aktion erscheint in diesem kurzen 
Ereignis zunehmend ziellos, bis der rauchgeschwängerte Raum es den Betrachter*innen und insbesondere dem Fahrer schließ-
lich verunmöglicht, seine eigene Darbietung zu verfolgen. So löst sich der Druckkessel dieser Gefahrensituation allmählich  
im weißen Rauch auf. In kurzen filmischen Sequenzen inszeniert Young sowohl Momente der Kontrolle als auch der drohenden 
Eskalation, die wie ein Damoklesschwert über dem Ereignis selbst schwebt. [ SoS ] 
 

In High Performance (2000), a racing motorcyclist leaves traces 
of his own turning circle on the ground as the bike’s tires  
burn out. While the rapid revving of the engine within a very 
small radius draws attention to the mechanical power of  
the two-wheeler, it is not the wild acceleration but rather the 
sustained braking that generates the oppressive atmosphere 
approaching an implosion. The bike completely dominates  
the acoustic and visual space that serves as a stage. While  
the driver keeps the motorcycle under control, his actions 
appear increasingly aimless during the brief event, until the 
smoke-filled space ultimately makes it impossible for the 
viewer to follow and, more importantly, for the rider to pursue 
his own performance. The pressure that has been built  
up in this dangerous event gradually goes up in white smoke.  
In his short videos, Young juxtaposes moments of control 
against those of ominousness, which hang over his performed 
events with a sense of escalating tension.  [ SoS ] 

 Kandis Williams,  Kandis Williams, EurydiceEurydice, 2018 , 2018 
In der griechischen Mythologie ist Eurydike die Chance gegeben, aus der Unterwelt gerettet zu werden – unter der Bedingung, 
dass Orpheus, ihr Geliebter, sie hinausführt, ohne ein einziges Mal zu ihr zurückzublicken, bis sie die Oberwelt erreicht  
haben. An dieser Auflage scheitert Orpheus, und somit wird Eurydike ein zweites Mal zum – diesmal ewig währenden – Tod 
verdammt. In ihrer Zweikanal-Videoinstallation Eurydice (2018) stellt Kandis Williams Überlegungen zu Themen wie Sichtbar-
keit oder die Bedeutung des Zuschauens sowie des Subjektseins an. Sie setzt Performancedokumentation und Landschaftsauf-
nahmen nebeneinander, um die Machtdynamiken zu erforschen, wie wir wahrgenommen und verstanden werden, insbesondere  
in Hinblick auf ethnischen Hintergrund und Gender. Das Video zeigt Aufnahmen von vier Performances des Choreografen 
Josh Johnson, der abwechselnd tanzt und dabei immer wieder zu Boden fällt, während er verschiedene Stadtlandschaften 
durchquert. Während er sich ein weiteres Mal erhebt, um das Publikum auf die nächste Etappe seines Streifzugs mitzunehmen, 
fokussiert das Video auf den ständigen Kreislauf von Fetischisierung und Auslöschung, in den Schwarze Körper häufig ver-
strickt sind, und stellt die Frage nach den Bedingungen von Sichtbarkeit in der Welt sowie den Potenzialen der Selbstermäch-
tigung durch Körper und Performance, die Johnson hier wirkungsvoll vollführt. [ JC ]

In Greek mythology, Eurydice is given a chance to be rescued 
from the underworld by her lover, Orpheus, under the condition 
that he lead her out without once looking back at her until  
they have reached the upper world. However, Orpheus fails, 
and Eurydice is consequently banished to a second, eternal 
death. Reflecting on the themes of visibility, spectatorship,  
and subjecthood, Kandis Williams’s two-channel installation 
Eurydice (2018) stitches together performance documenta- 
tion and landscape footage to explore the power dynamics 
under scoring how one is perceived and apprehended, especially 
in terms of race and gender. The video focuses on recordings  
of four performances by choreographer Josh Johnson, dancing 
and falling in turns while traversing different cityscapes. As 
Johnson continues to pick himself up, leading his audience along, 
the film focuses on the continuous cycle of fetishization and 
erasure that Black bodies are often entrenched in, questioning 
the terms under one presents oneself to the world as well  
as the possibilities of self-empowerment through body and 
performance, which are effectively accomplished here. [ JC ] 

Aaron Young, High Performance, 
2000, Video /video, 3′, Farbe /color, 
Ton /sound. Courtesy of the artist.  

Kandis Williams, Eurydice, 2018, 
Zweikanal-Videoinstallation / two-
channel video installation, 20′01″, 
Farbe / color, Ton / sound. Courtesy 
of the artist and Morán Morán,  
Los Angeles / Mexico City.  

 
geb. 1972 in San Francisco;  
lebt und arbeitet in New York 

 
b. 1972 in San Francisco;  
lives and works in New York 

 
geb. 1985 in Baltimore;  
lebt und arbeitet in Los Angeles

  
b. 1985 in Baltimore;  
lives and works in Los Angeles
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 Heike Baranowsky,  Heike Baranowsky, MondfahrtMondfahrt, 2001 , 2001 
In Mondfahrt (2001) zeigt die Kamera den Mond, der sich vor dem nächtlichen Himmel abzeichnet. Obwohl dieser zunächst 
statisch erscheint, beginnt die runde Scheibe alsbald, sich im Rahmen des Bildausschnitts zu bewegen, auf seltsame, uner-
klärliche  Art zu schwanken und sanft zu schaukeln. Baranowsky filmte das Video, während sie auf einer Fähre von der engli -
schen Stadt Harwich nach Hamburg unterwegs war. Sie baute ihre Ausrüstung an Bord auf, richtete die Kamera auf den Mond 
und ließ der Aufnahme ihren Lauf, ohne dabei zu intervenieren. Das übermütige Auftreten des Mondes entstand tatsächlich 
durch die Bewegungen des Schiffrumpfes während der Fahrt durch die stürmische See. Wie so oft in Baranowskys Praxis kommt 
die Kamera auch in Mondfahrt zum Einsatz, um das Auge zu täuschen und Unwahrscheinliches in Erscheinung treten zu lassen. [ JC ]
 

In Mondfahrt (Moon Tour) (2001), we watch as the moon hangs 
suspended against the night sky. Although seemingly static  
at first, the image of the moon begins to move, sway, and rock 
gently within the projection frame of the work itself in a 
peculiar way. Baranowsky recorded this video while travel  ing 
on a ferry from the English town of Harwich to Hamburg. 
Setting up her camera on board, Baranowsky had pointed  
the camera at the moon, allowing the device to record with  out 
intervention. The rollicking of the moon was caused by the 
movement of the ship itself as it sailed across rough seas.  
In keeping with her wider practice, Mondfahrt deploys the 
camera to bring about a trick of the eye, allowing the implau-
sible to occur. [ JC ] 
 

 BILKER BUNKER/
  &         OFFICE
Der Bilker Bunker prägt seit über 85 Jahren das Düsseldorfer Stadtbild und ist heute eine gemeinnützige Kulturinstitution,  
die gesellschaftlichen Austausch mit den Mitteln der Kunst fördert. Dafür wird die massive Architektur des historischen 
Bauwerks in einen Freiraum für kreativen Ausdruck umgewandelt. Ohne dabei die ursprüngliche Intention zu verkennen,  
wird ein neuer Ort für experimentelle Kunst- & Kulturformate geschaffen.

 The Bilker Bunker, which has been part of Düsseldorf ’s city- 
scape for over eighty-five years, is now a nonprofit cultural 
institution promoting social interaction through art. The im- 
posing architecture of the historic building has been trans-
formed into a space for creative expression, producing a new 
venue for experimental art and culture without ignoring its 
original use.

Heike Baranowsky, Mondfahrt, 2001, 
Einkanal-Videoinstallation / single-
channel video installation, 6′22″, 
Farbe / color, kein Ton / no sound. 
© VG Bild-Kunst, Bonn 2022. Cour  tesy 
of the artist and Galerie Barbara 
Weiss, Berlin. 

BILKER BUNKER 
Aachener Straße 39
40223 Düsseldorf 
Öffnungszeiten / Opening hours 
Mi. – So., 17 – 22 Uhr /   
Wed – Sun, 5 – 10 p.m.

BILKER BUNKER OFFICE 
Aachener Straße 58
40223 Düsseldorf
Öffnungszeiten / Opening hours 
Mi. – So., 21 – 23 Uhr /   
Wed – Sun, 9 – 11 p.m. 

  
geb. 1966 in Augsburg;  
lebt und arbeitet in Berlin

  
b. 1966 in Augsburg;  
lives and works in Berlin
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Anne Imhof, Anne Imhof, Untitled (Wave)Untitled (Wave), 2021  , 2021  
In der mystisch aufgeladenen Szenerie von Untitled (Wave) (2021) fokussiert die Kamera hingebungsvolle Bewegungsabläufe 
von Eliza Douglas, langjährige Kollaborateurin Imhofs, die, zunächst dem Meer zugewandt, kreisende und rhythmisierende 
Peitschenhiebe vollführt. Der Gesamtsituation haftet eine aus dem Nichts kommende und ins Nichts führende Bedrohlichkeit 
an, die sich zu einer morbiden Stimmung verdichtet. Die verlangsamte Darstellung des Films macht den Bewegungsakt  
zur Qual und Befreiung zugleich – mal aus der Nähe, mal aus weiterer Entfernung betrachtet. Der sich anfangs aufbäumende 
Ambient-Drone-Sound verebbt im Verlauf in rhythmischen Wellenschlägen. Imhof inszeniert hier ein paradoxes Duell aus 
triumphaler Handlungsmacht und brennender Erlösungshoffnung – wie häufig in ihrem Werkkörper – ohne ein auflösendes 
Moment, das einen eindeutigen Aufschluss über den Gefühlszustand oder die Identität der Performer*innen gibt. Den romantisch-
naturalistischen Motiven des Meeres und der flammenden Sonne wird nichts als die Endlichkeit des Menschen und der von  
ihm ausgehenden oder die ihn treffende Gewalt entgegengesetzt. [ SoS ]
 

In the mystically charged scenes of Untitled (Wave) (2021),  
the camera focuses on the uninhibited movements of Eliza 
Douglas, Imhof ’s long-term collaborator. Facing the sea, 
Douglas lashes the waves with circular and rhythmic motions. 
The soundtrack begins as an ambient drone, but eventually 
fades away in steady pulses. The whole situation is character-
ized by a menace that arrives from nowhere and leads 
nowhere, intensifying into a morbid atmosphere. By slowing 
down the pace and rhythm of its live-action sequences,  
the video frames Douglas’s movements as both torturous but 
simultaneously liberating. In alternating close-ups and wide 
shots, Imhof stages a paradoxical duel between triumphant 
agency and the burning hope of salvation—as is frequently  
the case in her body of work—while eschewing any moment  
of resolution that could provide unequivocal insight about  
the emotional state or identity of the performers. The Romantic 
yet naturalistic motifs of ocean and blazing sun are con-
trasted with nothing but the finitude of humanity’s existence 
and the violence that both emanates from and returns to it.  
[ SoS ] 

Anne Imhof, Untitled (Wave), 2021, 
Video / video, 30′19″, Farbe /color, 
Ton / sound. Courtesy of the artist, 
Galerie Buchholz, Berlin / Cologne / 
New York and Sprüth Magers Berlin.  

Ana Mendieta, Ana Mendieta, Anima, Silueta de CohetesAnima, Silueta de Cohetes  
(Firework Piece)(Firework Piece), 1976, 1976
In Anima, Silueta de Cohetes (Firework Piece) (1976) wird durch Anzünden einer Puppe der monumentale Umriss einer weibli chen 
Figur erzeugt, die der Silhouette der Künstlerin nachgebildet wurde. Vor dem Hintergrund des nächtlichen Himmels zeichnet 
sich die dramatische Figur mit erhobenen Händen ab, etwa so, als handele es sich um eine Geste des tollkühnen Widerstandes 
oder als wolle sie sich ergeben. Zuletzt erlöschen die Flammen, und es bleibt nichts übrig als ein Häufchen glühender Asche. 
Während ihrer künstlerischen Laufbahn setzte Ana Mendieta immer wieder den eigenen Körper ein, um Fragen Ausdruck  
zu verleihen, in denen es um Identität oder die Transformation des eigenen Selbst geht. Ihr Gebrauch von Feuer als Mittel,  
die menschlichen Konturen zu umreißen, verweist auf Themen wie Schöpfung und Zerstörung, Leben und Tod oder die Natur 
unserer körperlichen Existenz – Anliegen, die auch im Titel Anima anklingen, dem lateinischen Begriff für „Seele“. Vor dem 
historischen Hintergrund des Bilker Bunkers legt Mendietas Werk Überlegungen zur Fragilität des Menschen nahe, verweist 
jedoch zugleich auf die Möglichkeit der Erneuerung, der Wiederbelebung und Stärkung, wie die Umnutzung des Gebäudes 
als experimenteller Raum für Kunst ebenfalls demonstriert. [ JC ] 
 

In Anima, Silueta de Cohetes (Firework Piece) (1976), the 
monumental outline of a female figure is produced by light- 
ing an effigy modeled after the artist’s silhouette. Framed 
against the night sky, this dramatic figure is depicted with  
its hands raised, almost as though in a gesture of defiance  
or surrender. The f ilm ends as the flames extinguish, leaving 
only the re   maining embers. Throughout her career, Ana 
 Mendieta used her body to express issues related to identity 
and self-trans formation. The artist’s use of f ire to create the 
human profile connotes themes of creation and destruction, 
life and death, as well as the nature of corporeality—concerns 
also expressed in the title Anima, the Latin word for “soul.”  
Set against the historical venue of the Bilker Bunker, Mendieta’s 
work evokes the notion of human fragility, but also gestures 
toward the possibility of renewal, revitalization, and re-
generation exemplified in the building’s repurposing as an 
experimental arts space. [ JC ]

Ana Mendieta, Anima, Silueta de 
Cohetes (Firework Piece), 1976, 
Super-8-mm-Film, transferiert auf 
Video / Super 8mm f ilm, transferred 
to video, 2′23″, Farbe / color, kein 
Ton / no sound. © VG Bild-Kunst, 
Bonn 2022. Courtesy of the artist. 
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 Heike Baranowsky,  Heike Baranowsky, GrasGras, 2001 , 2001 
Gras (2001) präsentiert eine Nahansicht von ebendiesem Gewächs, das gemächlich im Wind hin- und herschaukelt. Schenkt 
man dem Werk längere Zeit Aufmerksamkeit, lassen sich kleine Abweichungen ausmachen; der Rhythmus des sich wiegenden 
Grases ist unregelmäßig und teilweise geradezu holprig. Gras stellt das Wahrnehmungsvermögen, ob ein Bild eine reale Dar- 
stellung oder eine Simulation ist, auf die Probe. Allerdings geht es, der Kritikerin Jennifer Allen zufolge, in Heike Baranowskys 
Praxis „nicht so sehr darum, den Unterschied zwischen Wahrheit und Fälschung aufzuzeigen“, sondern vielmehr darum, „das 
Vermögen des Auges zu veranschaulichen, das Fantastische und das Unwahrscheinliche selbst in einem realistischen Szenario 
zu erkennen“. In einem Schaufenster platziert, bietet Gras, meditativ und hypnotisch, zugleich jedoch von desorientierender 
Wirkung, Passant*innen für die Dauer der Ausstellung eine neue Art des sinnlichen Erlebens. So stellt Baranowskys Arbeit eine 
Irritation im Einerlei der aus Beton gebauten Architektur in der unmittelbaren Nachbarschaft dar. [ JC ] 
 

To the casual observer, Gras (Grass) (2001) presents a close-up 
view of grass gently swaying in the wind. However, prolonged 
attention to the work reveals small aberrations; the rhythm  
of the swaying grass, for example, is irregular and almost 
jarring at times. Gras challenges our sense of whether an 
image is a real representation or a simulation. Yet, according 
to critic Jennifer Allen, Heike Baranowsky’s practice is  
“not so much about showing the difference between truth  
and falsehood,” but rather about “manifesting the eye’s 
ability to experience the fantastic and the improbable, even  
in a realistic setting.” Here, Baranowsky’s work has been 
installed in a street-facing window. Meditative, hypnotic, and 
yet disorienting, Gras offers a new sensorial experience to 
passers-by walking through the vicinity during the run of the 
exhibition, disrupting the concrete, built environment of its 
immediate surroundings. [ JC ]
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geb. 1966 in Augsburg;  
lebt und arbeitet in Berlin

  
b. 1966 in Augsburg;  
lives and works in Berlin

Heike Baranowsky, Gras, 2001, 
Einkanal-Videoinstallation / single-
channel video installation, 2′, 
Farbe / color, kein Ton / no sound. 
© VG Bild-Kunst, Bonn 2022. 
Courtesy of the artist and Galerie 
Barbara Weiss, Berlin.  

 BUCHHAND-
 LUNG WALTHER
 KÖNIG
Die Buchhandlung Walther König bietet ein Fachsortiment an Kunstbüchern diverser Gattungen und zur Kunsttheorie.  
Der in der Kunstszene gut vernetzte Buchhändler Walther König eröffnete 1969 seine erste Buchhandlung in Köln, die sich  
zum Treffpunkt legendärer Künstler*innen entwickelte. Die Filiale in Düsseldorf ist in den brutalistischen Gebäudekomplex 
der Kunsthalle am Grabbeplatz integriert, der auch den Kunstverein für die Rheinlande und Westfalen beherbergt.

 The Buchhandlung Walther König specializes in art books and 
covers a wide range of genres and art theory. Walther König, 
who has been a fixture in the German art scene for decades, 
opened his f irst bookstore in Cologne in 1969, which quickly 
developed into a meeting place for legendary artists. The 
branch in Düsseldorf is integrated into the Brutalist architec-
tural complex of Kunsthalle on Grabbeplatz, which also 
houses the Kunstverein für die Rheinlande und Westfalen.

Grabbeplatz 4  
40213 Düsseldorf 

Öffnungszeiten / Opening hours 
Mi. – So., 0 – 24 Uhr /   
Wed – Sun, 24 hours a day
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 Cao Fei,  Cao Fei, Hip Hop GuangzhouHip Hop Guangzhou, 2003 , 2003 
In frühen Arbeiten wie Hip Hop Guangzhou (2003) untersuchte die Künstlerin Cao Fei Fragen, die im Kontext der forcierten 
Urbanisierung in China standen. Aufgewachsen zur Wendezeit der „Reform- und Öffnungspolitik“ der 1980er-Jahre, als 
Präsident Deng Xiaoping eine ganze Reihe Reformen einführte, um die Wirtschaft zu liberalisieren, erlebte Cao Fei die Aus- 
wirkungen dieser schwindelerregenden Veränderungen auf den Alltag in ihrer Heimat, der Metropolregion des Perlfluss- 
delta, aus erster Hand. Für diese Arbeit zeichnete die Künstlerin verschiedene Stadtbewohner*innen in privaten und öffent-
lichen städtischen Räumen auf, während sie zu einer Hip-Hop-Melodie tanzen. Obwohl Hip Hop Guangzhou in einem humor-
vollen und unbeschwerten Geist entstand, bringt es gleichzeitig die vielfältigen und weitreichenden Veränderungen zu 
Bewusstsein, die den geografischen und soziokulturellen Landschaften Chinas aufgezwungen wurden – wie einerseits Szenen 
von Be bauungsmaßnahmen und andererseits der Einsatz von Hip-Hop verdeutlichen – einer Musikrichtung, die in China dank 
des wachsenden Einflusses der amerikanischen Popkultur Popularität erlangte. [ JC ] 
 

In early works such as Hip Hop Guangzhou (2003), artist  
Cao Fei probed issues related to accelerated urbanization  
in China. Growing up during the watershed “Reform and 
Opening Up” of the 1980s, during which President Deng 
Xiaopeng im plemented a slew of liberalizing economic policies, 
Cao Fei witnessed the dizzying changes effected on the 
everyday environment of her native Pearl River Delta region, 
firsthand. For this work, the artist recorded various city resi- 
dents dancing to a hip-hop tune in both private and public 
urban spaces. Although Hip Hop Guangzhou employs a 
humorous and light-hearted spirit, it simultaneously acknowl-
edges the expansive and wide-ranging changes wrought  
on both geo  graphic and sociocultural landscapes of China—
through scenes of ongoing construction, and its use of hip-
hop, a music genre popularized in China through the growing 
influence of American pop culture. [ JC ] 

Cao Fei, Hip Hop Guangzhou, 2003, 
Video / video, 3′, Farbe / color, 
Ton / sound. Courtesy of the artist 
and Creative Vitamine Space, 
Guangzhou. 

 Gordon Matta-Clark,  Gordon Matta-Clark, ClockshowerClockshower, 1973, 1973
Clockshower (1973), von Matta-Clark als „Film-Performance“ beschrieben, führt eine seiner tollkühnsten Aktionen vor, die 
dokumentiert worden ist. In einen glänzenden schwarzen Regenmantel gekleidet, erklimmt Matta-Clark die Fassade eines 
Uhrenturms in Downtown Manhattan und beginnt unter einem am Zifferblatt befestigten Duschkopf damit, seine Zähne  
zu putzen, sich zu rasieren und zu waschen. Während die Rezipient*innen des Films den Künstler beobachten – in hängender 
Lage über den Straßen der Stadt, in der er geboren wurde und aufwuchs –, bekommen sie ein Gefühl für die performative 
Qualität, durch die sich diese künstlerische Praxis auszeichnet. Am bekanntesten ist Gordon Matta-Clark für seine Filme,  
die sich mit dem Stadtbild Manhattans auseinandersetzen. In Clockshower jedoch offenbart sich ein anderer Umgang des 
Künstlers mit der urbanen Landschaft – ein Ansatz, der so humorvoll und gekonnt inszeniert wie radikal ist. [ JC ] 
 

Described by Gordon Matta-Clark as a “film performance,” 
Clockshower (1973) features one of the artist’s most daring 
acts ever recorded. Scaling the façade of a clock tower  
in downtown Manhattan, dressed in a shiny black raincoat, 
Matta-Clark begins to brush his teeth, shave, and wash 
himself under a showerhead attached to the clockface. Watch- 
ing the artist, suspended over the streets of the city that  
he was born and raised in, viewers get a sense of the performa -
tive qualities of Matta-Clark’s practice. Although Matta- 
 Clark is best known for his films that engage with Manhattan’s 
cityscape, Clockshower reveals a different approach that  
the artist takes to landscape—one that is humorous, choreo-
graphic, and radical. [ JC ]

Gordon Matta-Clark, Clockshower, 
1973, 16-mm-Film, transferiert  
auf Video / 16mm f ilm, transferred  
to video, 13′50″, Farbe / color,  
kein Ton / no sound. © VG Bild- 
Kunst, Bonn 2022. Courtesy of  
the Estate of Gordon Matta-Clark  
and Electronic Arts Intermix,  
New York. 
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 DREISCHEIBEN-
 HAUS
Seit 1960 prägt das Dreischeibenhaus mit seiner modernistischen Eleganz und 94 Metern Höhe die Düsseldorfer Skyline.  
Es zählt zu den großen Zeugnissen der Nachkriegsmoderne und gilt als architektonisches Symbol des Wirtschaftswunders. 
Die Revitalisierung der Liegenschaft mit besonderem Fokus auf Fassade, Gebäudetechnik und Innenausbau erfolgte nach 
Green-Building-Kriterien.

 Since 1960 the ninety-four-meter-high Dreischeibenhaus has 
informed the Düsseldorf skyline with its modernist elegance.  
It is one of the great testimonies to postwar modernism and  
is considered an architectural symbol of the German “economic 
miracle.” The revitalization of the property with a particular 
focus on the façade, building technology, and interior design 
was undertaken in accordance with environmentally friendly 
building criteria.

  Beatrice Gibson, Beatrice Gibson, I HOPE I’M LOUD I HOPE I’M LOUD 
  WHEN I’M DEADWHEN I’M DEAD, 2018, 2018
In dem Kurzfilm I HOPE I’M LOUD WHEN I’M DEAD (2018) verwebt Beatrice Gibson sowohl Makro- als auch Mikroperspektiven 
und beschreibt, inwiefern Politisches und Privates ineinandergreifen: Found Footage von gewaltsamen politischen Ausschrei-
tungen in den USA und Europa, mystische Tarot-Sitzungen und intime Poesielesungen mit den Lyriker*innen CAConrad und 
Eileen Myles komponiert Gibson mit ihren privaten Familienaufnahmen. Diese eklektische Zusammenstellung des Materials 
macht eine aufschlussreiche und persönliche Verhandlung turbulenter Ereignisse transparent, darunter auch die US-Präsi-
dentschaftswahl im Jahr 2016 oder die Migrationskrise. Privates, Poesie und Musik sind dabei hoffnungstragende Elemente 
zur Überwindung von tiefgreifenden Veränderungen. Gibson skizziert hier ihre eigene Widerstandsfähigkeit, insbesondere  
in ihrer Rolle als Mutter, und hinterfragt, inwiefern grundlegende politische Verschiebungen Einfluss auf gesellschaftliche 
Systeme und die eigene Zukunft nehmen. [ SoS ] 

In the short film I HOPE I’M LOUD WHEN I’M DEAD (2018), 
Beatrice Gibson interweaves both macro and micro perspectives 
and describes how the political and private are inter related. 
Gibson creates compositions of found footage, comprising 
violent political riots in the United States and Europe, mystical 
tarot sessions, and intimate poetry readings with poets 
CAConrad and Eileen Myles, together with her own private 
family photographs. This eclectic compilation of material 
reveals an insightful and personal negotiation of turbulent 
events, including the 2016 US presidential election and the 
migration crisis. Personal issues, poetry, and music become 
elements of hope in overcoming profound changes. Gibson 
outlines her own resilience, especially in her role as a mother, 
questioning the extent to which fundamental political shifts 
influence social systems and her own future. [ SoS ]

Beatrice Gibson, I HOPE I’M LOUD 
WHEN I’M DEAD, 2018, 16-mm- 
Film, transferiert auf Video / 16mm 
f ilm, transferred to video, 20′50″, 
Farbe / color, Ton / sound. © VG Bild-
Kunst, Bonn 2022. Courtesy of the 
artist. 

Dreischeibenhaus 1
40211 Düsseldorf

Öffnungszeiten / Opening hours 
Mi. – Sa., 10 – 22 Uhr /   
Wed – Sat, 10 a.m. – 10 p.m.
So. 13 – 18 Uhr / 
Sun, 1 – 6 p.m. 
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James Richards, James Richards, Radio at NightRadio at Night, 2015  , 2015  
In Radio at Night (2015) collagiert James Richards Aufnahmen von Kostümierten, Landschaften, natürlichen Phänomenen und 
dokumentarisches Material zu einem harmonischen Ensemble. Untermalt sind die wechselnden Szenen von seichtem Gesang 
und Ambient-Sound, der die sinnliche Wahrnehmung der Bilder zusätzlich verstärkt. Neben filmischen Stilmitteln, Über-
lagerungen und Effekten der Invertierung taucht das menschliche Auge als Organ wiederkehrend auf, ist Thema des Videos 
und rezeptorisches Tool zugleich. Damit referiert Richards auf den Filmemacher Derek Jarman, der nach dem Verlust seines 
Augenlichts durch die Erkrankung an AIDS seine poetische Bildsprache allein auf das Akustische verlagerte und damit eine 
neue Herausforderung für das Rezipieren seiner Filme schuf. Radio at Night verhandelt den Umgang mit der eigenen optischen 
Wahrnehmung in Relation zu technisch erzeugten Bildern. In diesem filmischen Zusammenschnitt wird nicht nur die Wechsel-
wirkung der menschlichen Sinne angesprochen, sondern auch die Rezeption von und Interaktion mit anderen Lebewesen 
unserer Umwelt. [ SoS ]
 

In Radio at Night (2015), James Richards collages footage  
of people in festive costumes, landscapes, natural phenomena, 
and documentary material into a harmonious ensemble.  
The footage is accompanied by soft vocals and ambient sound, 
creating an overly sensual imagery. In addition to stylistic 
cinematic devices, superimpositions, and inversion effects, the 
human eye as a sensory organ reoccurs, becoming the subject 
of the video and a receptive instrument at the same time. 
Richards is referencing the filmmaker Derek Jarman, who lost 
his eyesight as a result of AIDS and in response transformed 
his own poetic imagery to become solely acoustic, creating  
a new challenge for the reception of his f ilms. Radio at Night 
confronts the negotiating of the individual’s own optical 
perception in relation to technologically generated imagery. 
The filmic collage not only addresses the interaction of the 
human senses, but also the reception of and interaction with 
other living beings in our environment. [ SoS ]

James Richards, Radio at Night, 2015, 
HD-Video / HD video, 8′10″, Farbe / 
color, Ton / sound. Courtesy of  
the artist, and Isabella Bortolozzi, 
Berlin.
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1111



2121

1212



1313

1414



66

1515



2424

2222



27

 Dara Friedman,  Dara Friedman, RevolutionRevolution, 2003 , 2003 
Revolution (2003) beginnt mit einer Szene, die aus der Perspektive eines vorbeifahrenden Autos gefilmt ist. Zu sehen ist ein 
Fußgänger auf einem Gehweg in einem Wohnviertel Miamis. Er bewegt sich mit entschlossenen, zielstrebigen Schritten voran, 
etwa so, als habe er etwas Bestimmtes vor. Nichtsdestoweniger geschieht im Anschluss nichts, was einem wichtigen oder 
bedeutsamen Akt gleichkäme. In scheinbarem Widerspruch zu den im Titel evozierten progressiven Tendenzen begleitet  
die Sequenz lediglich den Weg des Mannes durch die Stadtlandschaft, ohne dass sich ein erkennbarer Bestimmungsort zeigen 
würde. Im Verlauf des Videos ist zu beobachten, wie die Kamera langsam um 360 Grad rotiert, während sie die Wegstrecke 
des Mannes weiterverfolgt. Am Ende stellt sich der Kameraschwenk als formale Entsprechung der narrativen Struktur heraus: 
Nach neun Minuten, als der Protagonist ein weiteres Mal dieselben Landmarken passiert, wird klar, dass das Video selbst  
eine endlose Wiederholung ist – nichts anderes als eine „Revolution“, im ursprünglichen Wortsinn einer Umdrehung. [ JC ] 
 

Filmed from the perspective of a passing car, Revolution (2003) 
opens with a scene of a pedestrian walking down a sidewalk 
in Miami neighborhood. He employs a purposeful, driven 
stride, as though setting out to do something. Yet, no signifi-
cant or major act occurs over the course of the work. Seem-
ingly at odds with the progressive tendencies connoted by its 
title, the video sequence merely tracks the man’s journey 
through the urban landscape, with no discernible end destina-
tion in sight. As the video continues, we observe the camera 
itself slowly rotating 360 degrees as it continues to track  
the man’s journey. Eventually, the camera’s motion is revealed 
as a formal reflection of the video’s structure—after nine 
minutes, as he passes by the same landmarks once more,  
it becomes clear that the video itself is also an infinite repeat—
or, a revolution. [ JC ]

Dara Friedman, Revolution, 2003, 
Video / video, 9′20″, Farbe / color, 
kein Ton / no sound. Courtesy of the 
artist. 

 HAFENKUNST-
 KINO
Der „Platz der Medien“ mitten im Medienzentrum des Hafens wurde im Auftrag der Stadt von dem renommierten Düsseldorfer 
Künstler Günther Uecker als multifunktionaler Ort der Zusammenkunft mit Freilichtkino entworfen. Das HafenKunstKino  
ist die erste permanente Einrichtung für Film- und Videokunst im öffentlichen Raum und somit ein weiteres Highlight im reich - 
haltigen Angebot der Kunststadt Düsseldorf.

 The “media square” located in the port’s media complex  
was designed on behalf of the city by renowned Düsseldorf 
artist Günther Uecker as a multifunctional meeting place 
including an open-air cinema. The HafenKunstKino is the first 
permanent facility for film and video art in public space  
and one of the many highlights in Düsseldorf ’s rich range  
of cultural offerings.

1212

Platz der Medien  
Zollhof 13  
40221 Düsseldorf

Öffnungszeiten / Opening hours 
Mi. – So., 21 – 23 Uhr /   
Wed – Sun, 9 – 11 p.m.

  
geb. 1968 geboren in Bad Kreuznach; 
lebt und arbeitet in Miami

  
b. 1968 in Bad Kreuznach;  
lives and works in Miami
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 Klara Lidén,  Klara Lidén, Kasta MackaKasta Macka, 2009  , 2009  
Ein länglich geformter Stein springt mit einer Drehbewegung mehrfach über die Wasseroberfläche, bis er schließlich in den 
Tiefen des Flusses versinkt. Kein schlechter Wurf. Die Silhouette einer Frau zeichnet sich in der Dämmerung ab, es ist Lidén 
selbst, die in ihrem Video Kasta Macka (2009) als Protagonistin agiert. Sukzessiv ersetzt sie die Kiesel durch größere Mate-
rialien wie Treibholz, Betonbrocken oder Stahlträger. Ihrem ursprünglichen Sinn beraubt, entwickelt sich die zum Zeitvertreib 
oder zur Kontemplation dienende Handlung ohne erkennbares Ziel zu einem kraftvollen Akt der Arbeit. Die simple Aktion 
stellt einen tragikomischen Widerstand gegen die Routine des Alltags dar und erforscht den urbanen Raum physisch. Klara 
Lidén nutzt das kreative Potenzial von Regelübertretungen, um soziale Normen und Verhaltensregeln zu hinterfragen. Dabei 
werden Konditionierungen durchbrochen und bestehende Verhältnisse umgekehrt. Der künstlerische Aktionsradius der 
Künstlerin ist die architektonische Gestaltung des öffentlichen und privaten Raums. Der Einsatz des Körpers eröffnet in der 
spezifischen Umgebung neue Wahrnehmungsmodalitäten der multimedialen Auslotung der physischen, sozialen und räum-
lichen Grenzen. [ ML ] 
 

An elongated stone jumps over the surface of the water several 
times, spinning until it f inally sinks into the depths of the  
river. Not a bad throw. The silhouette of a woman appears  
in the twilight; it is Lidén herself who acts as the protagonist 
in her video Kasta Macka (Skipping Stones) (2009). She 
replaces the pebbles with successively larger materials, such  
as driftwood, chunks of concrete, and steel girders. Deprived 
of its original meaning, this pastime or contemplative action 
develops into a powerful act of work with no discernible 
objective. The simple action represents a tragicomic resistance 
to the routine of everyday life while physically exploring 
urban space. Klara Lidén employs the creative potential of 
breaking rules to question social norms and codes of conduct, 
breaching, conditioning and inverting existing circumstan- 
ces. The artistic scope of Lidén’s action encompasses the archi- 
tectural design of both public and private space. Within a 
specific location, the use of the body opens up new modalities 
of perception for the multimedia exploration of physical, 
social, and spatial limits. [ ML ]

Klara Lidén, Kasta Macka, 2009, 
Video / video, 3′45″, Farbe / color, 
Ton / sound. Courtesy of the  
artist, Reena Spaulings Fine Art,  
New York and Galerie Neu, Berlin. 

 Cyprien Gaillard,  Cyprien Gaillard, Ocean II OceanOcean II Ocean, 2019 , 2019 
In Ocean II Ocean (2019) untersucht Cyprien Gaillard die Verflechtung von Oberfläche und Untergrund, Kultur und Natur 
sowie des Sichtbaren und Unsichtbaren. Das Video führt zunächst durch Moskaus Metro-Stationen und fokussiert die Marmor-
wände, die keine naturalistischen Imitationen sind, sondern fossilen Ursprungs aus der Jurazeit. Der zweite Teil dokumen- 
tiert, wie ausrangierte Waggons der New Yorker Subway auf schwimmenden Pontons im Atlantik abgeladen werden, um dort 
als neue Riffe und Nahrungsquellen unter Wasser zu fungieren. Durch die Verknüpfung dieser beiden Sequenzen verdeut- 
licht die Arbeit nicht nur den Kreislauf natürlicher und vom Menschen geformter Materialien, sondern auch, wie sehr unsere 
Lebensweise in andere Organismen eingreift, Lebensräume verschiebt, aber auch neue schafft. Dieses Phänomen findet  
sich auch auf der Soundebene wieder: Der schwingende Klang von –  aus alten Ölfässern gebauten –  Stahltrommeln spielt  
auf die Selbstermächtigung und den Widerstand von Versklavten auf der kolonisierten Insel Trinidad an. Gaillard belebt und 
bewahrt Bilder des Verfalls und hinterfragt so unser Verhältnis zu geteilten Lebensräumen. [ SoS ]
 

In Ocean II Ocean (2019), Cyprien Gaillard examines the 
interrelations between surface and substrate, culture and 
nature, the visible and invisible. In its f irst part, the video 
guides the viewer through Moscow’s metro stations, focusing 
on the marble walls, which are not naturalistic imitations  
but comprise fossilized stone originating from the Jurassic 
era. The second section documents how discarded New York 
City subway cars are unloaded onto floating pontoons in  
the Atlantic to act as new underwater reefs and sources of 
food for marine life. In linking these two sequences, the work 
not only expounds on cycles of natural and man-made 
materials, but also how much our way of life interferes with 
other organisms, relocating habitats, as well as creating  
new ones. This spirit is also expressed in the soundtrack: the 
rhythms of steel drums made from old oil barrels allude to  
the self-empowerment and resistance of enslaved people on 
the colonized island of Trinidad. Gaillard reanimates and 
conserves imagery of decay,  questioning our relationship to 
shared living spaces. [ SoS ]

Cyprien Gaillard, Ocean II Ocean, 
2019, Video / video, 10′56″, Farbe /   
color, Ton / sound. Courtesy of  
the artist and Sprüth Magers, Berlin. 

  
geb. 1980 in Paris; lebt und  
arbeitet in Berlin und New York 

  
b. 1980 in Paris; lives and  
works in Berlin and New York 

 
geb. 1979 in Stockholm;  
lebt und arbeitet in Berlin

  
b. 1979 in Stockholm;  
lives and works in Berlin
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geb. 1980 in Paris; lebt und  
arbeitet in Berlin und New York 

  
b. 1980 in Paris; lives and  
works in Berlin and New York 

 HAUS DER
 GESCHICHTE
 NRW
1910 von Peter Behrens für die Mannesmannröhren-Werke AG geplant, war das Verwaltungsgebäude bis 1953 der erste 
Dienstsitz der nordrhein-westfälischen Ministerpräsidenten. An diesem historischen Ort am Düsseldorfer Rheinufer befindet 
sich heute in unmittelbarer Nähe zum Landtag Nordrhein-Westfalen ein modernes zeitgeschichtliches Museum zur nord rhein-
westfälischen Landesgeschichte – das Haus der Geschichte Nordrhein-Westfalen.

Planned in 1910 by Peter Behrens for the firm Mannesmann-
röhren-Werke AG, the administration building provided 
preliminary offices for the minister president of North Rhine-
Westphalia until 1953. This historic site on the banks of  
the Rhine, which is in the immediate vicinity of the North 
Rhine-Westphalia state parliament, is now the location  
of the Haus der Geschichte Nordrhein-Westfalen, a museum 
that focuses on the history of the region.

 Cyprien Gaillard,  Cyprien Gaillard, KOEKOE, 2015 , 2015 
In Zeitlupe abgespielt, folgt die Kamera einem Vogelschwarm vom Düsseldorfer Hofgarten am Kaufhaus Kö-Bogen vorbei  
bis zur Königsallee. Die grünen Halsbandsittiche stammen ursprünglich aus Afrika und Asien und kamen als Käfigvögel nach 
Europa, Ende der 1960er-Jahre traten die ersten freifliegend im Rheinland auf. In freier Wildbahn konnten die migrierten 
Tiere hierzulande eine Nische im Ökosystem besetzen und sich als Population behaupten. In Düsseldorf gehören die Vögel 
zum Stadtbild, sie fliegen bei Einbruch der Dunkelheit auf die Kö. Die dortigen Platanen sind ihre bevorzugte Schlafstätte,  
die Beleuchtung der Geschäfte dient den fast nachtblinden Tieren als Schutz vor Feinden. KOE (2015) erfasst den allabend-
lichen Schwarm im Kontrast zur Urbanität des Kö-Bogens. Die partielle Bepflanzung der schwarz-weißen Stein- und Glas-
fassade wirkt wie ein Vorbote der Natur, deren dynamische Entschlossenheit zur Rückgewinnung des Terrains sich im rasanten 
Flug der Vögel zu manifestieren scheint. [ AP ] 
 

In slow motion, the camera follows a flock of birds from Düssel - 
dorf ’s Hofgarten park and past the Kö-Bogen retail com- 
plex to the upscale Königsallee shopping strip. Originally 
from Africa and Asia, the green ring-necked parakeets 
arrived in Europe as birds in cages; the first free-flying birds 
appeared in the Rhineland at the end of the 1960s. In the  
wild, the migrated animals were able to occupy here a niche 
in the ecosystem and assert themselves as a population.  
In Düsseldorf, the birds have become part of the cityscape. 
They fly to Königsallee at nightfall, where the plane trees  
are their favored place to sleep, while the lighting in the stores 
protects the virtually night-blind animals from enemies.  
KOE (2015) captures the nightly flock in juxtaposition to the 
urban character of the Kö-Bogen retail complex. The partial 
planting of the black-and-white stone-and-glass façade  
acts as a harbinger of nature, whose dynamic determination 
to reclaim the terrain seems to manifest itself in the birds’ 
rapid flight. [ AP ]

Cyprien Gaillard, KOE, 2015, 
Video / video, 4′17″, Farbe / color, 
kein Ton / no sound. Courtesy  
of the artist and Sprüth Magers, 
Berlin. 

Behrensbau  
Mannesmannufer 2  
40213 Düsseldorf

Öffnungszeiten /   
Opening hours 
Mi. – So., 0 – 24 Uhr /   
Wed – Sun,  
24 hours a day

(am besten sichtbar  
von der Rheinkniebrücke  
aus Richtung Ober-
kassel / best visible from 
the Rheinknie brücke  
on the way to Ober-
kassel)
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 Tracey Emin,  Tracey Emin, You Must Have HopeYou Must Have Hope, 2016 , 2016 
In dieser Soundarbeit von Tracey Emin geht es um das Erzählen einer Anekdote, die sich die Künstlerin in Erinnerung ruft und 
innerhalb von 20 Sekunden wiedergibt. Die Arbeit, die über das Soundsystem der U-Bahn-Station Heinrich-Heine-Allee der 
Wehrhahn-Linie übertragen wird und als Endlosschlaufe zu hören ist, bietet den Passant*innen auf dem Weg zur Station  
ein potenziell meditatives oder poetisches Erlebnis. Emin kommentiert das Werk so: „Diese neue Serie kommuniziert Dinge 
mithilfe von Sound, der weit gefühlvoller und expressiver sein kann und dabei auf Peinlichkeiten wie Tränen verzichtet.“ [JC] 
 

This sound work by artist Tracey Emin features a retelling  
of an anecdote recalled by the artist, narrated within twenty 
seconds. Installed over the sound system of the Heinrich- 
Heine-Allee subway station of the Wehrhahn-Linie, the work 
plays in a loop, offering commuters a potentially meditative  
or poetic experience. As Emin states about the work, “[I] 
wanted to say something that she felt needed to be said.  
In this series of new works, sounds lends itself to things that 
can be far more emotive and far more expressive, leaving  
out the embarrassment of the tears.”  [ JC ] 

 HEINRICH-HEINE-
ALLEE / WEHRHAHN- 
 LINIE U-BAHN
Die Wehrhahn-Linie der Düsseldorfer Stadtbahn wurde 2016 eröffnet und verfolgt das Konzept von künstlerisch gestalteten 
Bahnstationen im Sinne eines Gesamtkunstwerks, das sich über die gesamte Linie erstreckt. Konzeption und Gestaltung der  
drei Zugänge der Haltestelle Heinrich-Heine-Allee stammt von dem Düsseldorfer Künstler Ralf Brög, der die „3ModellRäume“ 
(Auditorium, Labor, Theater) als work in progress bespielt. Wechselnde kooperativ entwickelte oder kuratierte Soundinstal la-
tionen begleiten Fahrgäste akustisch zu den Gleisen.

 The Düsseldorf metro’s Wehrhahn line was opened in 2016, 
following the concept of stations designed by artists in the 
spirit of a Gesamtkunstwerk that extends over the entire line. 
The design of the three entrances at the Heinrich-Heine- 
Allee stop was conceived by Düsseldorf artist Ralf Brög,  
who has staged “three model spaces” (auditorium, laboratory, 
and theater) as a work in progress. Continually changing 
sound installations that are developed and curated collabo-
ratively provide passengers with acoustic accompaniment  
on their way to the platforms.

Tracey Emin, You Must Have Hope, 
2016, Audiodatei / sound f ile, 20″. 
© VG Bild-Kunst, Bonn 2022. Courtesy 
of the artist and Daata, London.  
All rights reserved. 

3ModellRäume in U-Bahn-Station: 
Theater: Lina Lapelytė
Labor: Stephen Vitiello
Auditorium: Tracey Emin

Öffnungszeiten / Opening hours 
Mi. – So., 0 – 24 Uhr /   
Wed – Sun, 24 hours a day

geb. 1963 in London; lebt und 
arbeitet in London, Südfrankreich 
und Margate 

 b. 1963 in London; lives and  
works in London, the South of France, 
and Margate
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 Lina Lapelytė,  Lina Lapelytė, Hunky Bluff ACT 1–6Hunky Bluff ACT 1–6, 2015 , 2015 
Hunky Bluff ACT 1–6 (2015) ist eine Serie von sechs Soundkompositionen, den Aufzeichnungen einer zunächst in den Serpentine 
Galleries in London live inszenierten, opernähnlichen Performance. Lapelytė brachte dort eine Reihe von Arien zur Auf-
führung, die ursprünglich für Kastraten komponiert worden waren – der Begriff verweist auf eine männliche Sopranstimme. 
Kastratenstimmen wurden im 16. Jahrhundert eingeführt, als Frauen der Auftritt in Kirchenchören und auf Theaterbühnen 
untersagt war und so durch die Stimmen von Jungen ersetzt wurden. Die hohe Stimmlage kam durch Kastration der Jungen 
vor ihrem Stimmbruch zustande; der Eingriff verhinderte, dass die Stimme „tiefer“ wurde. Lapelytė führte die Arien gemeinsam 
mit 13 weiteren Performerinnen mit tieferen Stimmen auf. Sie senkte die Tonhöhe der Arien, arrangierte und dekonstruierte  
sie den Stimmlagen ihrer Sängerinnen entsprechend, die sie speziell aufgrund ihrer tiefen, „männlichen“ Stimmen ausgewählt 
hatte. Das Werk ist eine Auseinandersetzung mit Femininität und der weiblichen Stimme und untersucht die konventionellen 
Genderrollen sowie die Erwartungen von Zuhörer*innenschaften. [ JC ]
 

Hunky Bluff ACT 1–6 (2015) is a series of six sound composi-
tions recorded from a live operatic performance staged at  
the Serpentine Galleries in London. Lapelytė had performed  
a series of arias originally written for a castrato, a classical  
term that refers to a male singing voice in the soprano range.  
These voices were introduced in the sixteenth century, when 
women were banned from church choirs and stage perfor-
mances. The Castrato was achieved by castrating young boys 
to prevent their voices from “dropping.” Lapelytė performed 
these arias alongside thirteen other female voices with lower 
vocal ranges. Rearranging and deconstructing the voices  
for her performers, who she specially selected for their low, 
“masculine” voices, she lowered the pitch of the arias. Reflecting 
on femininity and the female voice, the work negotiates 
conventional gender roles and expectations with its listener. [ JC ]

 Stephen Vitiello,  Stephen Vitiello, The WavesThe Waves, 2015 , 2015 
In der Audiokomposition The Waves (2015) ist keine Spur der menschlichen Stimme zu vernehmen, und dennoch: Bei der Ent- 
wicklung dieser Arbeit stand zu Beginn, dass Stephen Vitiello sich selbst aufzeichnete, während er ausgewählte Passagen  
aus Virginia Woolfs Roman The Waves las. Sodann wurden die Aufnahmen mithilfe eines modularen Synthesizers bearbeitet. 
Das Resultat ist eine abstrakte Soundarbeit, die, ungeachtet der eigentlichen Worte, auf den Schwingungen der menschlichen 
Stimme basiert. Vitiello wendete dieses Verfahren auf mehrere Soundarbeiten an und las dabei aus Romanen wie Samuel 
Delaneys Stars in My Pocket Like Grains of Sand, John Connollys The Wrath of Angels oder Don DeLillos Ratner’s Star. [ JC ]
 

Although Stephen Vitiello’s The Waves (2015) bears no trace 
of the human voice, the process by which the artist developed 
this sonic composition actually begins with the artist record- 
ing himself reading selected excerpts from Virgina Woolf ’s 
eponymous novel. These recordings are then processed through 
a modular synthesizer. What results is an abstract sound  
work that is derived from the undulations of the human voice, 
without the actual words. Vitiello recorded various sound 
pieces using this same process, applying readings from novels 
including Samuel Delaney’s Stars in My Pocket Like Grains  
of Sand, John Connolly’s The Wrath of Angels, and Don 
DeLillo’s Ratner’s Star. [ JC ] 

 
geb. 1984 in Kaunas;  
lebt und arbeitet in London  
und Vilnius

 
b. 1984 in Kaunas;  
lives and works in London  
and Vilnius

Lina Lapelytė, Hunky Bluff ACT 1, 
2015, Audiodatei / sound f ile, 1′25″. 
Courtesy of the artist and Daata, 
London. 

Stephen Vitiello, The Waves, 2015, 
Audiodatei / sound f ile, 3′01″. 
Courtesy of the artist and Daata, 
London. 

 
geb. 1964 in New York;  
lebt und arbeitet in Richmond

 
b. 1964 in New York;  
lives and works in Richmond
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HOTEL NIKKO
DÜSSELDORF
Das Hotel Nikko befindet sich im Herzen von „Little Tokyo“, der japanischen Gemeinde Düsseldorfs, und ist mit seinen  
393 Zimmern das größte Innenstadthotel. Es verbindet japanische und rheinische Kultur und ist internationale Anlaufstelle für 
Besucher*innen der Stadt. Im futuristisch anmutenden Stil der 1970er-Jahre gebaut, dient der Komplex häufig als Filmkulisse.

 Hotel Nikko is located in the heart of “Little Tokyo,” the 
 Japanese community in Düsseldorf. With 393 rooms, it is the 
largest hotel downtown, and its combination of Japanese  
and Rhineland culture makes it an international hub for 
visitors to the city. Built in the futuristic style of the 1970s,  
the complex is frequently used as a film set.

 Hannah Black,  Hannah Black, BodybuildingBodybuilding, 2015 , 2015 
Wie das Verhältnis zwischen Mensch und Architektur gelesen werden kann, untersucht Hannah Black in der Videoarbeit 
Bodybuilding (2015). Ausschnitte von maskulinen Körpern, die nach stählerner Muskelkraft und ästhetischer Optimierung –  
im Sinne neo-kapitalistischer Self-Care – streben, wechseln sich mit Kamerafahrten entlang seelenloser Gebäudekomplexe  
in der Stadt Baku ab. „Big, fragile, dream, muscle“ kommentiert eine weibliche Stimme und verweist damit auf den Wunsch  
nach Rigidität und Ökonomisierung des Körpers. Die Hauptstadt Aserbaidschans hat sich durch den Boom der Ölgewinnung 
nach dem Fall der Sowjetunion stark verändert: Neben Bauwerken der sozialistischen Moderne stehen kapitalistische Wohn- 
maschinen, die ebenso wenig auf individuelle Bedürfnisse eingehen wie die vorgezeichneten Körperideale der Gegenwart. 
Hannah Black projiziert die Raster der Baustruktur auf Körperpartien und hinterfragt auf diese Weise die Anpassungsfähigkeit 
unserer Lebensweisen in oft kontroversen politischen Konstrukten. Die muskulösen Körper mutieren in Bodybuilding selbst  
zu Gebäuden und scheinen ihrer naturgegebenen Fragilität entfliehen zu wollen. [ SoS ] 
 

In her video work Bodybuilding (2015), Hannah Black examines 
possible readings of the relationship between humans and 
architecture. Clips of masculine bodies working out alternate 
with tracking shots of soulless building complexes in the  
city of Baku. The capital of Azerbaijan underwent a radical 
change as a result of a boom in oil production, following  
the fall of the Soviet Union. A female voice is heard saying: 
“Big, fragile, dream, muscle” repeatedly throughout the video. 
Black’s work uses the bodies—striving for aesthetic opti-
mization and muscular strength—as a metaphor for the built 
forms that rise up as a result of the neo-capitalist urban de- 
velopment of Baku. In the sense that these bodies are similarly 
the product of prescribed bodily ideals, these buildings 
primarily cater not to individual needs, but instead to aspira-
tions geared towards economic progress. Black projects  
the grids of the architectural structures onto parts of the body 
as a means of questioning our ability to adapt the way we  
live in politically controversial environments. By mutating into 
buildings, the muscular physiques in Bodybuilding seemingly 
attempt to escape their own natural fragility. [ SoS ]

Hannah Black, Bodybuilding,  
2015, Video / video, 8′10″, Farbe /   
color, Ton / sound. Courtesy of  
the artist and Gallery Diet, Miami. 

Immermannstraße 41 
40210 Düsseldorf

Öffnungszeiten / Opening hours  
Mi. – So., 10 – 22 Uhr /   
Wed – Sun, 10 a.m. – 10 p.m.
 

  
geb. 1981 in Manchester;  
lebt und arbeitet in New York

 
b. 1981 in Manchester;  
lives and works in New York 
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 JULIA
STOSCHEK
 COLLECTION
Die JULIA STOSCHEK COLLECTION ist eine der weltweit größten Privatsammlungen für zeitbasierte Kunst. Ausgehend von 
den ersten künstlerischen Experimenten mit Bewegtbild der 1960er- und 1970er-Jahre, liegt der Fokus der Sammlung auf 
zeitgenössischen Positionen und umfasst über 900 Kunstwerke von mehr als 300 internationalen Künstler*innen. Ein ehemaliges 
Fabrikgebäude von 1907, das Julia Stoschek 2005 erworben hat, dient seit dem Umbau durch das Berliner Architekturbüro 
Kuehn Malvezzi als Ausstellungshaus der JSC Düsseldorf.

 The JULIA STOSCHEK COLLECTION is one of the world’s 
largest private collections of time-based art. Starting with early 
experiments using moving imagery in art of the 1960s and 
1970s, the collection focuses on contemporary practices and 
includes over nine hundred works by more than three hundred 
international artists. The former factory building from 1907, 
which Julia Stoschek acquired in 2005, has served as the  
JSC Düsseldorf exhibition space since being renovated by the 
Berlin architects Kuehn Malvezzi.

 Heike Baranowsky,  Heike Baranowsky, Eppur si muoveEppur si muove, 2020 , 2020 
In Baranowskys schwindelerregendem Stop-Motion-Film verfolgt die Kamera einen goldenen Ballon, der sich durch einen 
Raum zu bewegen scheint. Die glänzende Oberfläche des Ballons spiegelt den Innenraum, durch den er vermeintlich schwebt, 
und verwirrt so die Perspektiven zwischen Innen und Außen. Der Titel der Arbeit ist dem ikonischen Satz „Und sie bewegt  
sich doch!“ des italienischen Mathematikers Galileo Galilei entlehnt; den Überlieferungen zufolge sprach er ihn aus, als  
er gezwungen wurde, seine These, dass sich die Erde um die Sonne bewege (statt umgekehrt), zu widerrufen. Beim Betrachten 
des Videos bleibt unklar, ob es der Ballon, die Kamera oder das Rauminnere selbst ist, das sich bewegt. Die desorientierende 
und doch faszinierende Arbeit regt Überlegungen zur perspektivischen Sicht an und dazu, wie in Räumen navigiert werden 
kann. [ JC ]

In Baranowsky’s dizzying stop-motion film, the camera follows 
a golden balloon as it seemingly floats through space. Re- 
flecting the interior space that it moves through, the shiny sur- 
face of the balloon confuses the perspectives between interior 
and exterior. The title of this work draws on the Italian 
mathe  matician Galileo Galilei’s iconic phrase “And Yet It 
Moves,” which he reportedly pronounced after being forced 
to retract his claims that the Earth moves around the  
Sun (instead of the other way around). Watching the video,  
it remains ambiguous as to whether it is the balloon, the 
camera, or the interior itself that moves. Disorienting yet 
captivating, this work provokes a consideration of perspective 
and how spaces are navigated. [ JC ]

Heike Baranowsky, Eppur si muove, 
2020, Stop-Motion-Animation /   
stop-motion animation, 0′45″, Farbe / 
color, kein Ton / no sound. © VG 
Bild-Kunst, Bonn 2022. Courtesy  
of the artist and Galerie Barbara 
Weiss, Berlin. 

Schanzenstraße 54 
40549 Düsseldorf

Kino / Cinema:  
Öffnungszeiten /   
Opening hours  
Mi. – So., 18 – 23 Uhr / 
Wed – Sun, 6 – 11 p.m.

Fassade / Façade:  
Öffnungszeiten /   
Opening hours  
Mi. – So., 21 – 23 Uhr /   
Wed – Sun, 9 – 11 p.m. 

 

Schaufenster / Window 
 Schanzenstraße:  
Öffnungszeiten /   
Opening hours  
Mi. – So., 0 – 24 Uhr /   
Wed – Sun,  
24 hours a day

2020

  
geb. 1966 in Augsburg;  
lebt und arbeitet in Berlin

  
b. 1966 in Augsburg;  
lives and works in Berlin
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 Tony Oursler,  Tony Oursler, Sixth (Dusseldorf Variation)Sixth (Dusseldorf Variation), 2005–2007 , 2005–2007 
Im Jahr 2007 realisierte Tony Oursler Sixth (Dusseldorf Variation) – eine ortsspezifische Videoprojektion für das Sammlungs-
gebäude der Julia Stoschek Collection, nach der auch die aktuelle Ausstellung ihren Titel erhielt. Ursprünglich in dreiteiliger 
Form konzipiert, die neben der Video-Wandprojektion auch Videoskulpturen umfasste, war die Intention des Künstlers,  
die Beziehung zwischen Innen- und Außenraum zu verkomplizieren. Laut Oursler „werden konventionelle Festschreibungen 
und Regeln, was drinnen und was draußen ist, komplett aus dem Gleichgewicht gebracht“. Präsentiert an der Fassade  
des Sammlungsgebäudes, sind in der Video-Wandprojektion Szenen zu sehen, die an einen zerbrechenden Spiegel erinnern, 
sowie ein ausgestreckter Arm und andere grafische Elemente. Die Darstellungen vermitteln dem Publikum ein Gefühl von 
Innenraum und provozieren eine tiefere Reflexion über das Verhältnis zwischen öffentlichen und privaten Räumen. [ JC ]
 

In 2007 artist Tony Oursler realized Sixth (Dusseldorf Variation) 
—a site-specific video projection for the Julia Stoschek Col- 
lection building, which the current exhibition is titled after. 
Originally conceived as a three-part installation that included 
a wall video projection and sculptural installations, the work 
was intended by the artist to complicate the relationship 
between indoor and outdoor spaces. As the artist states, “con  - 
ventional designations and rules of what is inside and what  
is outside are completely thrown off balance.” This exhibition 
presents the wall video projection on the building’s façade;  
in it, scenes that resemble a mirror shattering, an outstretched 
arm, and other graphic designs play out. These give the 
audience a sense of interiority, provoking a deeper question-
ing of the relationship between public and private spaces. [ JC ] 

Tony Oursler, Sixth (Dusseldorf 
Variation), 2005 – 2007, Fassaden-
videoprojektion / wall video 
projection, 21′59″, Farbe / color,  
kein Ton / no sound. Courtesy  
of the artist.  

 Oliver Payne & Nick Relph,  Oliver Payne & Nick Relph, GentlemenGentlemen, 2003  , 2003  
Mit ihrer filmischen Untersuchung thematisieren Oliver Payne & Nick Relph den öffentlichen Raum und Mechanismen seiner 
Kommerzialisierung sowie Fragen der Stadtplanung. Gentlemen (2003) ist ein Antidokumentarfilm, der dem nächtlichen 
Leben in London nachspürt – in uniformen Stadtteilen, die durch kapitalistische Interessen geprägt sind und deren urbane 
Utopien dabei völlig veraltet erscheinen. Mit Bildern von verschwommener Leuchtreklame, die ein dadaistischer Kommentar 
aus dem Off sowie Drumlines und akustische Signale von Morsecode begleiten, operiert das Video mit einer Bildsprache,  
die Gegenwärtiges mit Abwesendem verschränkt. Durch Einsatz von Guy Debords Strategie des Dérive – einer Reihe psycho-
geografischer und experimenteller Techniken, um Stadtlandschaften in veränderter Form zu erleben – gelangte das Künstler-
duo so zu einer subversiven wie poetischen Betrachtung des Alltäglichen, des vorfabrizierten Lebens, das Nüchternheit 
verbreitet und die Entfremdung der jüngeren Generationen erkennen lässt. Der Titel verweist auf öffentliche Toiletten, an 
denen Öffentlichkeit und Intimität aufeinandertreffen. Die kritische Auseinandersetzung damit, wer diese städtischen (Un-)
Orte dominiert und sie nutzt, ist offensichtlich weiterhin relevant. [ SoS ]

Oliver Payne & Nick Relph make the public sphere and its 
mechanisms of commercialization and urban planning  
a subject of their f ilmic investigation. Gentlemen (2003) is  
an antidocumentary studying the nocturnal terrain of London: 
homogenized districts, permeated by capitalistic interests, 
whose urban utopias seem to have become obsolete. With a 
constant blurry imagery of illuminated advertising, a Dadaistic 
voice-over, drum lines, and the sound of Morse code, the  
video incorporates a visual language of transforming some-
thing present into absence, and vice versa. By employing  
Guy Debord's strategy of the dérive—a series of psycho-  
geo graphical and experimental techniques to experience urban 
landscapes in altered form—the artist duo developed a sub- 
versive and poetic inspection of the everyday and prefabricated 
life that disperses a certain sobriety and reflects the es-
trangement of youth generations in public space. The title  
is dedicated to public toilets, where publicness and privacy  
meet. A critical reflection on who dominates and uses these 
urban (non-)sites still seems relevant. [ SoS ] 

Oliver Payne & Nick Relph, Gentlemen, 
2003, Video / video, 25′, Farbe /   
color, Ton / sound. Courtesy of  
the artists and Herald St, London,  
and Nanzuka Gallery, Tokyo. 

  
geb. 1957 in New York;  
lebt und arbeitet in New York 

  
b. 1957 in New York;  
lives and works in New York 

Künstlerduo, gegründet 
1999, bestehend aus: 
 

Oliver Payne, geb. 1977 
in London; lebt und 
arbeitet in Los Angeles

Nick Relph, geb. 1979  
in London; lebt und 
arbeitet in New York

Artist duo, founded  
in 1999, consisting of: 
 

Oliver Payne, b. 1977  
in London; lives and  
works in Los Angeles

Nick Relph, b. 1979  
in London; lives and 
works in New York
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 SALON
 DES AMATEURS
Der Salon des Amateurs ist seit 2004 feste Instanz für die Musik- und Clubkultur in der Düsseldorfer Altstadt und befindet 
sich im brutalistischen Komplex der Kunsthalle Düsseldorf. Das Lokal erhielt seinen Namen in Anlehnung an die Salon  
des Indépendents-Parallelveranstaltung des Salon de Paris. Amateurs (frz. „der Liebhaber“) verweist auf die Konzepte der 
Liebhaberei und der Improvisation sowie die Zielsetzung, Amateur*innen und Künstler*innen des Undergrounds Raum für 
künstlerische Auftritte zu geben.

 Salon des Amateurs, which has been a permanent fixture  
of the music and club culture in Düsseldorf ’s historic center 
since 2004, is located in the Brutalist complex of Kunsthalle 
Düsseldorf. The bar’s name makes reference to the Salon  
des Indépendents, an event held concurrently with the Salon 
de Paris. Amateurs (French for “enthusiast”) refers to notions 
of hobby activities and improvisation as well as the objec- 
tive of providing amateurs and underground artists space to 
perform.

 Imi Knoebel,  Imi Knoebel, Projektion XProjektion X, 1972  , 1972  
Projektion X ist die Videodokumentation einer für den öffentlichen Raum konzipierten Performance, die erstmalig 1972 von 
Imi Knoebel inszeniert wurde. Während einer 40-minütigen Autofahrt durch das nächtliche Darmstadt wird ein X an die 
dichten Häuserfassaden der Nachkriegsbauten projiziert. Wie der Titel besagt, handelt es sich lediglich um das Motiv eines 
leuchtend weißen „X“ – minimalistisch-ephemerer Gestalt –, das nicht lange an einer Stelle verweilt und durch die stetige 
Bewegung des Fahrzeugs einen Nachzieheffekt, in Form eines Lichtschweifs, erzeugt. Eine formale Durchbrechung oder 
Verzerrung des gleichwinkligen X entsteht nur an Stellen architektonischer Vorbauten oder Lücken. Im Œuvre Knoebels ist  
dies die einzige Arbeit im Bereich des Mediums Video, das hier auf formalistische Weise die Interaktion von Licht, Raum  
und Bewegung untersucht, jedoch nicht weniger deutlich auf seine konstruktivistischen Ansätze verweist, in denen er häufig 
Malerei und Skulptur zusammenführt. [ SoS ] 

Projektion X is the video documentation of a performance 
conceived for public space, which was first staged by Imi 
Knoebel in 1972. During a forty-minute drive through Darm-
stadt at night, an X was projected onto the closely-packed 
façades of the postwar buildings. As the title suggests,  
the works simply consists of a luminous white X—a Minimalist, 
ephemeral form—that does not remain in one place for any 
amount of time due to the ongoing movement of the vehicle, 
creating a trailing light effect. A formal disruption or distor-
tion of the equiangular X occurs only in places where architec-
tural protrusions or recesses occur. The work, Imi Knoebel’s  
only video work, formally explores interactions between light, 
space, and movement, while clearly referencing his Construc-
tivist approach, one in which he frequently merges painting 
and sculpture. [ SoS ]

Imi Knoebel, Projektion X, 1972, 
Video / video, 40′, S / W / b / w, kein 
Ton / no sound. © VG Bild-Kunst, 
Bonn 2021. Courtesy of the artist.

Grabbeplatz 4
40213 Düsseldorf

Öffnungszeiten / Opening hours  
Mi. – So., 0 – 24 Uhr /   
Wed – Sun, 24 hours a day

geb. 1940 in Dessau;  
lebt und arbeitet in Düsseldorf

b. 1940 in Dessau;  
lives and works in Düsseldorf
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LA T TE
Das avantgardistische, siebengeschossige Medienhaus namens „La Tête“ (zu Deutsch: der Kopf) wurde 2017 im Düsseldorfer 
Stadtviertel Le Quartier Central für die Handelsblatt Media Group errichtet. Die Fassade mit integriertem Megascreen 
erinnert an einen Barcode und erzählt gleichermaßen von der Digitalisierung und den Medien, die im Gebäude produziert 
werden. 
 
  The avant-garde, seven-floor media building, nicknamed  

“La Tête” (French for “the head”) was constructed in 2017  
in the Le Quartier Central district of Düsseldorf for the HMG 
Handelsblatt Media Group. The façade, incorporating an 
integrated giant LED screen, is reminiscent of a barcode, 
evoking both digitization and the media produced within the 
building.

 Guerrilla Girls,  Guerrilla Girls, It’s Even Worse in EuropeIt’s Even Worse in Europe, 1986 , 1986 
Die ironische, humorvolle grafische Darstellung, die an der Außenfassade des „La Tête“ zu sehen ist, geht auf ein Plakat der 
Guerrilla Girls zurück, einem 1985 in New York City gegründeten, anonymen feministischen Kollektiv. Das Plakat entstand, 
nachdem die Guerrilla Girls zu Vorträgen und anderen öffentlichen Auftritten nach Europa eingeladen worden waren. Als  
sie feststellen mussten, dass Frauen in den meisten europäischen Ländern sogar noch weniger in Ausstellungen repräsentiert 
waren, erklärten sie: „Nahezu das gesamte Geld, das die Regierungen für Kunst ausgeben – weit größere Summen, als  
in den USA ausgegeben werden –, kommt nur der Hälfte der Bevölkerung zugute. Europa braucht dringend Hilfe aus dem 
Ausland – organisiert von den Guerrilla Girls!“1 [ JC ]

This tongue-in-cheek, humorous graphic displayed on the 
façade of “La Tête” is based on a poster created by the 
Guerrilla Girls, an anonymous feminist collective formed in 
New York City in 1985. This poster was designed in the wake 
of the Guerrilla Girls having been invited to Europe for 
speaking engagements and other public programs. Finding 
that women had even lower rates of exhibition exposure  
in most European countries, they stated that “Nearly all the 
money their governments spend on art—which is a lot more 
than the US spends—goes to only half the population. Europe 
desperately needs foreign aid—administered by the Guerrilla 
Girls!”1 [ JC ]

1 Whitney Chadwick and the 
Guerrilla Girls, Confessions  
of the Guerrilla Girls (New York: 
 HarperPerennial, 1995), S. / p. 40

Guerrilla Girls, It’s Even Worse in 
Europe, 1986, Poster / poster, 
Dimensionen variabel / dimensions 
variable. Courtesy of the artists  
and mfc-michèle didier, Paris. 

HANDELSBLATT MEDIA GROUP
GMBH & CO. KG 
Toulouser Allee 27 
40211 Düsseldorf 

Öffnungszeiten / Opening hours 
Mi. – So., 0 – 24 Uhr /   
Wed – Sun, 24 hours a day

  
Künstlerinnengruppe,  
gegründet 1985

 
Artist group,  
founded in 1985
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 DÜSSELDORF  
 STADTRAUM/  
 CITYSCAPE
An über 120 Orten in der Stadtmitte Düsseldorfs, darunter Straßenecken und Kreuzungen, Fußgängerüberwege und Strom-
kästen, präsentiert OUT OF SPACE: DUSSELDORF VARIATION über einen Zeitraum von zwei Wochen Poster der Künstlerin 
Nora Turato und des Künstlerinnenkollektivs Guerrilla Girls. Mit dieser Intervention wird nicht nur die Omnipräsenz von 
Werbeflächen, die für temporäre Plakatierung jeglicher Art genutzt werden, im öffentlichen Raum deutlich, sondern auch ihre 
Wirkkraft in Bezug auf Sprache und der Umgang mit Bildern hinterfragt.

Over a period of two weeks, OUT OF SPACE: DUSSELDORF 
VARIATION presents posters by the artist Nora Turato and  
the artist collective Guerrilla Girls at more than 120 locations 
in the center of Düsseldorf, including street corners, inter-
sections, crosswalks, and electricity boxes. This intervention 
not only highlights the omnipresence of advertising spaces 
that are used as temporary billboards in public space,  
but also questions their impact in terms of language and the 
use of images.

 Nora Turato,  Nora Turato, thirstthirst  never stopsnever stops, 2022  , 2022  
  my jaw can probably bite through steel at this pointmy jaw can probably bite through steel at this point, 2022, 2022
Mit zwei eigens für die Ausstellung entworfenen Plakaten interveniert Nora Turato 21 Werbeflächen, die an hochfrequentierten, 
innerstädtischen Plätzen und Straßen verteilt sind. Sie befasst sich in ihrer künstlerischen Praxis mit der allgegenwärtig kursie- 
renden und psychologisierenden Sprache analoger und digitaler Medien. Dabei entstehen neue linguistische und visuelle 
Verwebungen, die kulturelle und politische Themen der Gegenwart aufgreifen – grotesk, humoristisch und auf gewisse Weise 
vertraut, mit einem eindringlichen Effekt. Trotz der Präsentation der Plakate an einem für sie vorgesehenen, gut sichtbaren  
Ort erzwingen sie ein näheres Herantreten, um die Botschaften „thirst never stops” und „my jaw can probably bite through 
steel at this point” zu entschlüsseln, und erzeugen so mit ihrer Feinsinnigkeit eine unmittelbare Irritation. [ SoS ] 

With two poster motifs specifically conceived for the exhibition, 
Nora Turato’s work occupies twenty-one advertising spaces 
located in highly frequented inner-city squares and thorough-
fares. In her practice, Turato adopts the ubiquitously circu-
lating and psychologizing language of analogue and digital 
media, creating new linguistic and visual interrelationships 
that seize upon grotesque, humorous, and seemingly familiar 
contemporary cultural and political issues with haunting 
effect. Despite the fact that the posters are presented in desig- 
nated and prominent locations, they force visitors to ap-
proach them in order to decode the messages “thirst never 
stops” and “my jaw can probably bite through steel at this 
point,” causing immediate irritation due to their subtlety. [ SoS ]  

Nora Turato, my jaw can probably 
bite through steel at this point, 2022, 
Plakat / poster, 84,1 cm × 118,8 cm. 
Courtesy of the artist.

  
geb. 1991 in Zagreb;  
lebt und arbeitet in Amsterdam

  
b. 1991 in Zagreb;  
lives and works in Amsterdam
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 Guerrilla Girls,  Guerrilla Girls, Dearest Art CollectorDearest Art Collector, 1986  , 1986  
  What I Want for Mother’s DayWhat I Want for Mother’s Day, 1991 , 1991 
  Birth of Feminism PosterBirth of Feminism Poster, 2001 , 2001 
  The Estrogen Bomb UpdateThe Estrogen Bomb Update, 2012 , 2012 
  If You Keep Women Out They Get ResentfulIf You Keep Women Out They Get Resentful, 2018, 2018
Die Guerrilla Girls gründeten sich in New York City zu einer Zeit, als die „Culture Wars“ auf ihrem Höhepunkt waren und 
Themen wie die Rechte der LGBTQ-Gemeinschaft, Gleichstellung ungeachtet der ethnischen Abstammung oder Klassen-
zugehörigkeit oder die Gleichberechtigung von Frauen in der Öffentlichkeit zu hitzigen Debatten führten. Vor ebendiesem 
Hintergrund formierten sie sich als anonymes feministisches Kollektiv, um explizit den Ausschluss weiblicher Positionen  
und ihrer Stimmen in Museen, Sammlungen und Galerien anzuprangern. Mithilfe von Plakaten, Werbetafeln und inszenierten 
spontanen Happenings machten sie sich die Taktiken der Massenmedien zunutze, um die inhärente Diskriminierung und  
den Sexismus, wie er in der Kunstwelt gang und gäbe war, in die Öffentlichkeit zu tragen. Für die aktuelle Ausstellung wurde 
eine Auswahl von fünf Arbeiten der Guerrilla Girls aus ihrem Bestand an Plakaten reproduziert und an ausgewählten Stand-
orten im Außenraum präsentiert, um Passant*innen die Möglichkeit zu bieten, sich mit den Strukturen der Genderungleichheit 
in der Gesellschaft von heute auseinanderzusetzen. [ JC ] 

The Guerrilla Girls was formed in New York City at the height 
of the “culture wars,” where issues such as LGBTQ rights,  
race and class politics, as well as women’s rights became hotly 
debated in public discourse. Against that background, the 
Guerrilla Girls was initiated as an anonymous female collec-
tive that explicitly addressed the exclusion of women and 
their voices from museums, collections, and galleries. Through 
designing posters, billboards, and staging surprise happen-
ings, they use mass communication tactics to expose the 
inherent discrimination and sexism within the art world.  
For this exhibition, a selection of five works from the Guerrilla 
Girls’ portfolio of posters are reproduced and presented as 
posters in the street, urging commuters and passers-by to  
pay attention to the structures of gender inequality in society 
today. [ JC ]

2626

Künstlerinnengruppe,  
gegründet 1985

Artist group,  
founded in 1985

Guerrilla Girls, Birth of Feminism 
Poster, 2001, Poster / poster, 
Dimensionen variabel / dimensions 
variable. Courtesy of the artists  
and mfc-michèle didier, Paris. 

Guerrilla Girls, What I Want for 
Mother’s Day, 1991, Poster / poster, 
Dimensionen variabel / dimensions 
variable. Courtesy of the artists and 
mfc-michèle didier, Paris. 

Guerrilla Girls, The Estrogen Bomb 
Update, 2012, Poster / poster, 
Dimensionen variabel / dimensions 
variable. Courtesy of the artists and 
mfc-michèle didier, Paris. 

Guerrilla Girls, If You Keep Women 
Out They Get Resentful, 2018, 
Poster / poster, Dimensionen variabel / 
dimensions variable. Courtesy  
of the artists and mfc-michèle didier, 
Paris. 
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ORTE & ÖFFNUNGSZEITEN
LOCATIONS & OPENING HOURS
ANDO FUTURE STUDIOS
Mercedesstraße 11  
40470 Düsseldorf
Mit Arbeiten von /  
With works by: Orian Barki & 
Meriem Bennani, Kandis 
Williams, Aaron Young
Mi. & Do., 17 – 22 Uhr /  
Wed & Thu, 5 – 10 p.m.
Fr. & Sa., 13 – 21 Uhr /  
Fri & Sat, 1 – 9 p.m.
So., 13 – 17 Uhr / Sun, 1 – 5 p.m.

BILKER BUNKER
Aachener Straße 39  
40223 Düsseldorf
Mit Arbeiten von /  
With works by: Heike 
Baranowsky, Anne Imhof,  
Ana Mendieta
Mi. – So., 17 – 22 Uhr /  
Wed – Sun, 5 – 10 p.m. 
 
BILKER BUNKER OFFICE
Aachener Straße 58  
40223 Düsseldorf
Mit Arbeiten von /  
With works by:  
Heike Baranowsky
Mi. – So., 21 – 23 Uhr /  
Wed – Sun, 9 – 11 p.m. 

BUCHHANDLUNG WALTHER 
KÖNIG GMBH & CO. KG,
Grabbeplatz 4  
40213 Düsseldorf 
Mit Arbeiten von /  
With works by: Cao Fei,  
Gordon Matta-Clark
Mi. – So., 0 – 24 Uhr /  
Wed – Sun, 24 hours a day 
 
DREISCHEIBENHAUS
Dreischeibenhaus 1  
40211 Düsseldorf 
Mit Arbeiten von /  
With works by: Beatrice 
Gibson, James Richards
Mi. – Sa., 10 – 22 Uhr /  
Wed – Sat, 10 a.m. – 10 p.m.
So. 13 – 18 Uhr /  
Sun, 1 – 6 p.m.

HAFENKUNSTKINO
Platz der Medien  
Zollhof 13 
40221 Düsseldorf
Mit Arbeiten von / With  
works by: Dara Friedman, 
Cyprien Gaillard, Klara Lidén
Mi. – So., 21 – 23 Uhr /  
Wed – Sun, 9 – 11 p.m. 

HAUS DER GESCHICHTE 
NORDRHEIN-WESTFALEN
Behrensbau  
Mannes mannufer 2
40213 Düsseldorf 
(am besten sichtbar von  
der Rheinkniebrücke  
aus Richtung Oberkassel  /  
 best visible from the   
Rhein knie brücke on  
the way to  Ober kassel)
Mit Arbeiten von /  
With works by:  
Cyprien Gaillard
Mi. – So., 0 – 24 Uhr /  
Wed – Sun,  
24 hours a day

HEINRICH-HEINE-ALLEE, 
U-BAHN-STATION, 
 WEHRHAHN-LINIE
3ModellRäume (Auditorium, 
Labor, Theater)
Mit Arbeiten von / With  
works by: Tracey Emin,  
Lina Lapelytė,  
Stephen Vitiello
Mi. – So., 0 – 24 Uhr /  
Wed – Sun, 24 hours a day

HOTEL NIKKO DÜSSELDORF
Immermannstraße 41  
40210 Düsseldorf
Mit Arbeiten von / With works 
by: Hannah Black
Mi. – So., 10 – 22 Uhr /  
Wed – Sun, 10 a.m. – 10 p.m. 

JULIA STOSCHEK 
COLLECTION
Schanzenstraße 54  
40549 Düsseldorf 
Kino / Cinema: Oliver Payne  
& Nick Relph
Mi. – So., 18 – 23 Uhr / 
Wed – Sun, 6 – 11 p.m.
Fassade / Façade: Tony Oursler  
Mi. – So., 21 – 23 Uhr /  
Wed – Sun, 9 – 11 p.m. 
Schaufenster/Window 
Schanzenstraße:  
Heike Baranowsky  
Mi. – So., 0 – 24 Uhr /  
Wed – Sun, 24 hours a day
 
SALON DES AMATEURS
Grabbeplatz 4 
40213 Düsseldorf 
Mit Arbeiten von /  
With works by: Imi Knoebel
Mi. – So., 0 – 24 Uhr /  
Wed – Sun, 24 hours 

LA TÊTE 
HANDELSBLATT MEDIA 
GROUP GMBH & CO. KG
Toulouser Allee 27  
40211 Düsseldorf 
Mit Arbeiten von /  
With works by: Guerrilla Girls
Mi. – So., 0 – 24 Uhr /  
Wed – Sun, 24 hours a day

DÜSSELDORF 
STADTRAUM / CITYSCAPE
Mit Arbeiten von /  
With works by:  
Guerrilla Girls, Nora Turato

31. August – 4. September 2022
August 31 – September 4, 2022
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18 – 23 Uhr / 6 – 11 p.m.
Offizielle Eröffnung mit 
 Sommerfest im Hof / Official 
opening party with summer  
party in the courtyard
Musik von / Music by The Croons

19 – 20 Uhr / 7 – 8 p.m. 
Lisa Long (JSC) im Gespräch  
mit den Kuratorinnen / in 
 conversation with curators  
Junni Chen und / and Sophia 
Scherer (Englisch /  English)

Ort / Location
JULIA STOSCHEK  COLLECTION 
Schanzenstraße 54  
40549 Düsseldorf 

22 – 23.30 Uhr / 10 – 11.30 p.m.
Projektion X (Remake)  –  eine 
Licht-Performance von Imi 
 Knoebel im Düsseldorfer Stadt-
raum / Projection X (Remake)  –   
a light performance by Imi 
 Knoebel in Düsseldorf ’s urban 
space 
 
Neben der im Salon des Amateurs 
präsentierten Videodokumen-
tation Projektion X (1972) von Imi 
Knoebel wird es eine Wieder-
aufnahme der Licht-Performance 
im Stadtraum Düsseldorf geben. 
Nach dem Vorbild der damaligen 
Performance wird abermals  
ein mit Scheinwerfer ausgestatte-
tes Fahrzeug eine nicht festge-
legte Route durch die Stadt 
nehmen und aus dem statischen 
Symbol des X buchstäblich ein 
Bewegtbild erzeugen, das alles 
Passierende zur Displayfläche 
der Projektion macht. 
 
In addition to the video docu-
mentation Projektion X (1972)  
by Imi Knoebel presented in the 
Salon des Amateurs, there will  
be a new remake of the light  
performance in the urban space  
of Düsseldorf. Following the 
example of the original perfor-
mance, a vehicle equipped  
with headlights will once again 
take an undetermined route 
through the city, literally creating 
a moving image out of the static 
symbol of the X, turning every-
thing that passes into the display 
surface of the projection. 

Ort / Location
DÜSSELDORFER STADTRAUM /   
CITYSCAPE

16 Uhr / 4 p.m.
Führung durch die Kuratorin 
Sophia Scherer (Deutsch) /  
Guided tour with curator Sophia 
Scherer (German) 

Ort / Location
ANDO FUTURE STUDIOS
Mercedesstraße 11  
40470 Düsseldorf

17 Uhr / 5 p.m.
Führung durch die Kuratorin 
Junni Chen (Englisch) /  
Guided tour with curator  
Junni Chen (English) 

Ort / Location
BILKER BUNKER  
Aachener Straße 39  
40223 Düsseldorf

31.8. 2.9. 3.9.
31. August – 4. September 2022
August 31 – September 4, 2022

MITTWOCH / WEDNESDAY FREITAG / FRIDAY SAMSTAG / SATURDAY

PROGRAMM / PROGRAM
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OUT OF SPACE:  
DUSSELDORF VARIATION

Mit / With Heike Baranowsky, 
Orian Barki & Meriem 
Bennani, Hannah Black, 
Tracey Emin, Cao Fei, Dara 
Friedman, Cyprien Gaillard, 
Beatrice Gibson, Guerrilla 
Girls, Anne Imhof, Imi 
Knoebel, Lina Lapelytė, Klara 
Lidén, Gordon Matta-Clark, 
Ana Mendieta, Tony Oursler, 
Oliver Payne & Nick Relph, 
James Richards, Nora Turato, 
Stephen Vitiello, Kandis 
Williams, Aaron Young.

AUSSTELLUNGSDAUER / DURATION
31. August –  
4. September 2022 /  
August 31 – September 4,  
2022

EINTRITT / ADMISSION
Frei / Free

Für weitere Informationen 
besuchen Sie bitte unsere 
Website wwww.jsc.art. / For 
further information, please 
visit our website www.jsc.art.

JULIA STOSCHEK 
 COLLECTION
Schanzenstraße 54
40549 Düsseldorf
www.jsc.art

press@jsc.art / 
info@jsc.art

KURATOR*INNEN / CURATORS
Junni Chen, Sophia Scherer 

AUSSTELLUNGSMANAGEMENT / 
EXHIBITION MANAGEMENT
Andreas Korte, 
 Anna-Alexandra Pfau

AUSSTELLUNGSTECHNIK / 
EXHIBITION TECHNOLOGY 
Fred Flor, Christian Kummetat

LEIHGABEN / LOANS
Heike Baranowsky,  
Eppur si muove, 2020
Leihgabe der Künstlerin und 
Galerie Barbara Weiss, 
Berlin / On loan from the artist 
and Galerie Barbara Weiss, 
Berlin

Orian Barki & Meriem 
Bennani, 2 Lizards, 2020
Leihgabe der Künstler*innen / 
On loan from the artists

Nora Turato, my jaw can 
probably bite through steel  
at this point, 2022
thirst never stops, 2022
Leihgabe der Künstlerin / 
On loan from the artist
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